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Dans tous les temps, le bon goût est resté le privilège 
des élites. Et ce bon goût s’extériorise par mille détails. 
En particulier le port d’une montre LONGINES distingue 
dans le monde entier tous ceux qui ont le culte 
de la précision et le souci de l'élégance. 


LONGINES 


10 GRANDS PRIX AUX EXPOSITIONS UNIVERSELLES 


Votre horloger de confiance se fera un plaisir de vous présenter la collection des 


autres modèles LONGINES, du plus simple au plus riche. 
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extra plate 
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glace saphir facettée 


Réf. 4.500 
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cadran IUXE 


Lily LE ROUX, adjointe au rédacteur en chef. 


Fabrication: René DESGROUX et André BRUN, chefs du service: 
; André LARMET, adjoint. 


Connaissance des Arts exprime sa gratitude à tous ceux qui, 
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Le manoir d'Hinton Ampner, 
demeure anglaise traditionnelle. 
Les meubles Boulle : | 
une famille brillante, : 

du style Louis XIV au Napoléon Ill. 
Jacques Yankel 

explore le paysage en géologue. 


Les visages du Christ 


avant l'art roman. 

Les tableaux de Linard livrent peu 
à peu le code secret des natures 
mortes françaises du XVIIe siècle. 
Commentinstaller une bibliothèque- 
tour d'ivoire 

et quelques chambres d'enfants. 
La couleur qui a marqué l'apogée 
de la porcelaine de Sèvres au 
XVIIIe siècle : le «fond rose ». 
L'hospice de Tavera, 

un des grands palais d'Espagne. 
Entre baroque et surréalisme, 

les personnages modelés 

par Janine Janet. 

Un menuisier en sièges 

du XVIIIe siècle : Pierre Achard. 
La nouvelle ambassade 

de France à Tokyo. 

Tableaux anciens et modernes. 
Sièges et meubles. 

Objets d'art et d'ameublement. 


Grâce à l'obligeance d'un grand 
collectionneur de Paris 

une pièce exceptionnelle 

peut être reproduite aujourd'hui : 
un vase pot-pourri en Sèvres 

à «fond rose » (H. 37 cm) 

qui aurait figuré, d'après les 
recherches de M. Pierre Verlet, dans 
l'inventaire de Mme de Pompadour 
au palais de l'Élysée. 
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fournis par le client 


Faisons connaissance 


LES LECTEURS NOUS ÉCRIVENT 


Libérez Hubert Robert 


3 PARIS. — « Dans son intéressant 
article sur les assiettes de prison 
d'Hubert Robert, publié dans le 
numéro d'avril de Connaissance 
des Arts, M. Jean Nicolay fait état, 
au sujet des circonstances qui 
permirent au peintre des ruines 
d'échapper à l'échafaud, de deux 
versions différentes. Voulez-vous 
me permettre d'en signaler une 
troisième tirée des notes manus- 
crites du chanteur Nitot-Dufresne 
qui parut sur la scène de l'Opéra 
entre 1789 et 1802 environ et fut 
également un graveur de talent 
et un fervent collectionneur 
d'estampes. Ces notes, parsemées 
de croquis, appartiennent à la 
bibliothèque des Arts décoratifs. 
« M. Robert peintre. — M. Robert, 
» peintre de ruines, étoit dans la 
» même prison et soixante et dix 
» prisonniers devoient en être 
» emmenés dans la journée du len- 
» demain. 

» Les charettes ne purent en 
» contenir que soixante-neuf. Les 
» prisonniers étoient deux par 
» chambrées ; quand on en vint à 
» celle où étoit M. Robert, la voiture 
» ne pouvait plus contenir qu'une 
» seule personne, il eut le bonheur 
» et la douleur de voir prendre son 
» camarade de chambrée. » 


M. Paul RATOUIS de LIMAY, 
Conservateur de la bibliothèque 
des Arts décoratifs, 

107, rue de Rivoli, Paris (1°). 
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Tiepolo anéanti 


BH VERONE. — « J'ai lu avec intérêt 
l'étude sur les Tiepolo parue dans 
Connaissance de juin, mais je dois, 
hélas! faire une précision. Vous 
indiquez, parmi leurs œuvres, que 
l’on reut visiter le palais Canossa 
à Vérone. La fresque du grand salon, 
peinte par Giambattista Tiepolo 
en 1760, qui représentait «& le 
Triomphe d'Hercule », après avoir 
été endommagée par les bombar- 
dements, a été détruite quand on a 
fait sauter les ponts de la ville, en 


1945, » 
M. CANOSSA, 
Scaveaghe, 
Garda (Verona), Italie. 


Invitation au musée 


MB SAINT-ÉTIENNE. — « Votre 
revue a publié l'an dernier une carte 
des musées de province. de fus 
désagréablement surpris de n'y pas 
voir Saint-Étienne, non plus que 
d'autres musées de la Loire ni que 
certains musées, plus lointains, 
également intéressants dans divers 
domaines, comme Aix-les-Bains, 
Carcassonne, Cantini à Marseille, 
Ensérune dans l'Hérault. Sans 
m'être concerté avec mes collègues 
d'autres villes du département, je 
vous serais obligé de signaler, en 
même temps au moins, l'existence 
et le principal intérêt des musées 
suivants : Roanne, musée Déche- 
lette : préhistoire, céramique locale. 
Ambierle (près de Roanne), musée 
Taverne (privé) : folklore régional 
(excellente collection, scientifi- 
quement composée). Montbrison, 
musée d'Allard (municipal) : beaux- 
arts, vieilles monnaies. Montbrison, 
musée de la Diana (société 
savante) : lapidaire, archéologie; 
en outre, architecture de la salle 
gothique de la bibliothèque. Feurs 
(sur la route Bleue), musée muni- 
cipal : gallo-romain. 

» Notre musée d'Art et d'Indus- 
trie est en fait la réunion de cinq 
musées : une collection de beaux- 
arts et quatre sections techniques 
qui forment l'ensemble le plus 
important de province dans le 
domaine des arts et métiers : mines, 
armes, rubannerie et métiers à 
tisser, cycles. Une collection 
mérite plus particulièrement l’atten- 
tion des touristes : c'est, d'une part, 
la section de peinture lyonnaise 


… tie ee 


depuis le XVIIIe siècle (notamment, 
Ravier), de l’autre, l’art contempo- 
rain de diverses tendances, notam- 
ment d'avant-garde. Nous avons, 
depuis l'exposition rétrospective de 
l’art abstrait, en 1957, pu former 
une salle entière d'art abstrait, où 
figurent entre autres Arp, Sophie 
Taeuber, Gleizes, Calder, Herbin, 
Charchoune,  Bertholle, Idoux, 
Lagrange. Nous présentons aussi 
un ensemble Picasso (toile, céra- 
miques, lithos). » 


M. Maurice ALLEMAND, 
conservateur du musée d'Art 
et d'Industrie de Saint-Étienne 

(Loire). 


N. D. L. R. — Nous avons 
donné l'année dernière les raisons 
de notre choix (limité aux musées à 
3 éloiles, 2 éloiles et 1 étoile). Nous 
ne savons pas encore quand nous 
publierons une nouvelle carte des 
musées de France. Nous espérons 
que les efforts actuellement entre- 
pris en province permettront à plu- 
sieurs musées de figurer parmi 
ceux « qu'il faut visiter ». 


Bethléem en Chine 


B MEXICO. — « Je vous adresse la 
photographie d'une plaque de 
marbre que je possède depuis de 
longues années et qui montrera 
à vos lecteurs la façon dont les 
Chinois ont interprété la Nativité. » 


M. Othon S. de ANTUNANO, 
Orozco y Berra 123, 
Mexico 3, D.F. Mexico. 


La Sainte Famille, les rois mages el 
les bergers vus par un artiste chinois. 


Les lettres couronnées 


Nous avons maintenant un alpha- 
bet qui s'étend du A jusqu'au P. 
Grâce à toute cette documentation 
un dossier est constitué qui per- 
mettra un véritable article. Nous 
serons cependant encore heureux 
de recevoir tous les renseignements 
que nos lecteurs voudront bien 
nous envoyer. 


L'intermédiaire 
des curieux 
DEMANDES 


N° 294. A la recherche des 
Rubens.— «Je possède une copie 
ancienne d'un tableau de Rubens 
« Suzanne et les Vieillards » actuel- 
lement perdu, dont la Bibliothèque 
nationale possède une gravure et le 
musée d'Orléans une copie 
moderne, actuellement en très mau- 
vais état. Pendant l'été 1957, une 
Suédoise entra chez un antiquaire 
de la rüe de Grenelle qui exposait 
une gravure de ce tableau (diffé- 
rente de la gravure de la Biblio- 
thèque nationale). Elle déclara à 
l'antiquaire qu'elle possédait le 
tableau original « dans son château 
» de Suède ». Je joins une copie du 
texte de Max Rooses concernant le 
tableau perdu. 
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‘“ Foire des Antiquaires”” Paris 1958 


MEUBLES ET SIÈGES ANCIENS 
BIBELOTS - LUMINAIRES 
ORFÈVRERIE ANCIENNE ET DE STYLE 


SPÉCIALITÉ DE ‘‘LISTES DE MARIAGES” 


9, Boulevard Raspail, PARIS-7: 


LIT. 67-08 MÉTRO BAC 


LES LECTEURS NOUS ÉCRIVENT (suite) 


» Extraits de « l'Œuvre de 
» Rubens», par Max Rooses, Anvers 
1886, pages 165 et suivantes, n° 132, 
« Suzanne et les Vieillards ». 
Tableau inconnu. Suzanne est 
assise sur un banc de pierre, for- 
mant le bord d’un grand bain, dans 
lequel on descend par trois 
marches. Sur le banc sont déposés 
son vêtement, son peigne et le 
cordon qui retenait sa chevelure. 
Sur les degrés de l'escalier se 
trouvent des joyaux et un vase à 
parfums. Elle s'est déshabillée et a 
mis le pied dans l'eau ; ses cheveux 
dénoués lui retombent par-dessus 
le front. Elle croise les jambes et se 
couvre les seins de ses mains ; sur 
ses genoux s'étend une légère 
draperie. L'un des deux vieillards 
lubriques, la tête couverte d'un 
capuchon, cherche à lui enlever ce 


Celle copie d’un tableau égaré per- 
mettra-t-elle de retrouver sa trace? 


linge et contemple avec un sourire 
d'appétit sensuel le torse charnu de 
Suzanne. L'autre vieillard, la tête 
nue, se penche et porte la main sur 
les seins de la baigneuse. Le fond 
est formé par un mur sombre et par 
une échappée de vue sur le paysage. 
A droite, l'eau d'une fontaine 
tombe dans une vasque, d'où elle 
déborde dans le bassin. La compo- 
sition, pour autant que la gravure 
permet d'en juger, est fort réussie. 
Le groupe s'agence heureusement, 
l'appétit impudique des vieillards 
est bien rendu. Suzanne est une 
fort belle femme, quoique de pro- 
portions trop rubéniennes. Sa 
crainte devant les entreprises de 
ses amoureux ne la trouble pas 
outre mesure. Nous n'avons pas 
rencontré le tableau gravé par Vor- 
sterman. Le musée d'Orléans en 
possède une copie moderne. Gra- 
vures V 3 84 L. Vorsterman, 1620, 
Cette gravure est une de celles que 
Rubens mentionne dans sa lettre à 
Pierre van Veen du 19 juin 1622. Il 
dit qu'il la range parmi les meil- 
leures qui eussent été faites d'après 
lui. Les inscriptions de cette 
estampe nous apprennent que le 
tableau fut fait avant 1620; que 
Rubens était lié avant cette date 
avec Anna Roemer Visscher et que 
pour cette gravure il obtint un privi- 
lège du roi de France, d'Albert et 
d'Isabelle et des États généraux des 
Pays-Bas. Quant à dédier à une 
femme ce tableau fort peu réservé 
et à la recommander comme exem- 
ple d'une rare pudicité, quels que 
fussent lestalents artistiques et poé- 
tiques d'Anna Roemer Visscher et 
quelque haut qu'elle fût placée au- 
dessus du niveau intellectuel de son 
sexe, il fallait des mœurs bien diffi- 
ciles à effaroucher pour que Rubens 
pût agir et parler ainsi sans man- 
quer aux convenances. 

» Le 28 avril 1618, Rubens offrait à 
lord Dudley Carleton, en échange 
de ses marbres antiques, « une 
» Suzanne faite par un de ses 
» élèves, mais retouchée entière- 
» ment de sa main, haute de 
» 7 pieds, large de 5 pieds. » Ce 


tableau, évalué par l'artiste à 
300 florins, fut acquis par lord 
Dudley. Vu la date où Vorsterman 
grava sa planche, on peut présumer 
qu'il travailla d'après cette pein- 
ture. 

» Hookham Carpenter affirme 
qu'une représentation de ce sujet 
par Rubens de dimensions à peu 
près semblables figurait jadis dans 
Hougton Collection. Il ajoute, ce 
qui est inexact, qu'elle se trouve 
actuellement à Saint-Pétersbourg. 

» N° 136. « Suzanne et les Vieil- 
» lards », Stockholm, musée 608, 
panneau : hauteur 66, largeur 51. 
Suzanne, assise sur une draperie 
rouge, a les pieds dans l'eau. 
Devant elle se trouve ure fontaine, 
ornée d’un dauphin dont on voit la 
moitié antérieure. 

» Descamps « Vie des peintres », 
1-316, dit que le duc de Choiseul 
possédait une esquisse terminée 
de Rubens représentant une « Su- 
» zanne surprise par les vieillards ». 
(Question posée par M. R. L., 
Paris.) 


N° 295. Où est le général? — 
« J'ai trouvé au cabinet des 
estampes de la Bibliothèque natio- 
nale une gravure de Villain, d'après 
une toile de Deveria, représentant 
l'aide de camp polonais de Napo- 
léon 1°, Louis-Michel, général 
comte Pac (1780-1835). Je désire 
savoir où se trouve cette peinture 
de Deveria, car je prépare une 
étude sur cet arrière-grand-père de 
S. A. S. la princesse Sapieha, ma 
belle-mère. Mes recherches à ce 
sujet sont demeurées vaines jus- 
qu'à maintenant. » (M. Labarre de 
Raillicourt, Paris. ) 


Le général Pac, d'après une 
peinture égarée de Deveria. 


N° 296. Le secret d'une chaise à 
porteurs. — « Je cherche à iden- 
tifier les armoiries de la chaise à 
porteurs que je possède. La tour 
est sur fond de gueules et les cerfs 
sur azur. Peut-être pourrez-vous 
m'aider ? » (Mie Falcoz-Badet, Gre- 
noble, Isère.) 


Quelle grande dame du xvir $. 
élait porlée dans celle chaise ) 


chaque lundi 


Pour vos 


CADEAUX D'AFFAIRES 


et 
chaque jeudi 


à 15 heures 


précises 


Connaissance des Arts 


et 


Réalités 


Visite-Conférence Z 
au | 
CENTRE 

DU 

VERRE 

DE BOUSSOIS 
22, Bd Malesherbes, 


(entrée libre) 


vous proposent en 1958 
un tarif dégressif exceptionnel 


Votre liste sera confrontée avec notre fichier 
d'abonnés pour éviter tout double emploi. 


Un abonnement est le cadeau de classe qui dure 12 mois. 


Ecrivez : Réalités B. P. 301-09 Paris 
ou téléphonez : TRU 63-66. 


NOUVELLES se ms 


u Centre du Verre de Boussois (22, Bd Malesherbes), vous trouve- 
\ rez tout un choix d’idées nouvelles pour moderniser votre instal- 
lation, la rendre plus élégante, plus accueillante, plus confortable. | 


Les plus célèbres architectes et décorateurs de France et de l’Etran- 
ger viennent s’y informer des nouvelles possibilités offertes à leur Art. 


À vous aussi, cette visite révèlera les plus remarquables applications | 
des nouveaux produits verriers (dont l'escalier de verre figuré ci-dessus | 
n’est pas la moindre réussite)... | 

| 
| 


Des hôtesses guideront votre visite et feront pour vous la démons- 
tration des qualités étonnantes des nouveaux vitrages : isolation du 
bruit, du froid, haute résistance aux chocs, etc. 


Vous ne pourrez acheter aucun des produits exposés ; mais sur 
simple demande, on vous fournira la liste des Miroitiers et Négociants 
en Verre, chez qui tous ces produits sont en vente. 


C’est à seule fin de vous documenter que ce Centre a été créé par 


Boussois, l’un des plus puissants producteurs français de glace et de 

a Fr RÉ MERE GE ER Mponnerchassel 
Ouvert tous les jours ouvrables de 9 à 12 et de 14 à 18 h., sauf le 

samedi après-midi. Visite-Conférence chaque lundi et chaque jeudi à | et un 


15 h. (entrée libre). 
ofinic 
C / 4 É à frais, si nouveat 
Clare de ANS StiS je S 


S. A AU CAP.DE 4 MILLIARDS DE FRS. : 


* A . a ë 
(*)2 fenêtres sur 3 sont vitrées par Boussois. . 


ANTIBROUILLARDS 


MARCHAL 


CAMPARI 


DAVIDE CAMPARI - MILANO 


La collection Lucien Teissier 


M GAND. — « J'ai assisté dernièrement, au cours d'une visite à Paris à la 
galerie Charpentier, à la dispersion des collections de M. Lucien Teissier. 
Il m'a semblé reconnaître les meubles et certains objets d'art qui illustraient 
un de vos articles, dans votre numéro de mai dernier, sous le titre : « Une 
» maison des champs en dépendance de Versailles ». Est-ce bien là le mobilier 
qui ornait l’ancien ermitage de Mme de Pompadour ? » 
MAILS 

Gand (Belgique). 


N. D. L. R. Oui. Pour lous nos lecteurs, voici les prix des objets d’après les 
photographies de l’article publié dans « Connaissance des Arts, du mois de 
mai. Références exactes : vente de la collection Lucien Teissier, galerie Char- 
penlier, 10 el 11 juin 1958. Commissaire-priseur Me Maurice Rheims ; 
erperts : MM. Robert Letel, Vandermeersch, Michel Beurdeley, Jean - 
Roudillon, Charles Canet. Les prix sont indiqués, frais de vente compris. . 


VESTIBULE 


1. Paire de chaises bois naturel d'époque Louis XV. H. 90 cm : 194 000F. 
— 2. Paires d'appliques bronze doré d'époque Louis XV. H. 45 cm : 
255 000 F. — 3. Miroir, cadre en bois doré d'époque Louis XV, 147 cm x 85 cm : 
376 000 F.— 4, Paire de flambeaux en bronze doré d'époque Louis XV. H.25 cm : 
219 000 F. — 5. Petit cartel d'applique marqueté d'écaille, avec sa console, 
début du XVIII: siècle : 350 000 F. — 6. Console en bois naturel d'époque 
Louis XV. H. 85 cm; L. 116 cm : 388 000 F. 


PETIT SALON 


7. Paire de chaises en bois naturel d'époque Louis XV, garnies de soierie. 
H. 90 cm : 194 000 F. — 8. Commode galbée en placage d'amarante d'époque 
Régence, estampillée de Doirat. H. 84 cm ; L. 117 cm ; P. 56 cm : 1 850 000 F. 
— 9. Mobilier de salon : 4 fauteuils et 4 chaises en bois naturel d'époque 
Louis XV, estampillés de Jean-Baptiste Gourdin (reçu maître en 1748) 
1 850 000 F. — 10. Secrétaire à arc en bois de placage d'époque Louis XV, 
orné de bronzes, dessus de marbre. H. 120 cm ; L. 82 cm : 1 225 000 F. — 
11. Canapé-corbeille en bois naturel d'époque Louis XV, garni de soie brochée. 
L. 137 cm : 1 200 000 F. 


MARTHE BASCHET 


Objets d'art - Bronzes anciens 


Pour vos 


"CADEAUX D'AFFAIRES " 


Connaissance des Arts 


et 
Réalités 


vous proposent en 1958 
un tarif dégressif exceptionnel 


Votre liste sera confrontée avec notre fichier 
d'abonnés pour éviter tout double emploi. 


Un abonnement est le cadeau de classe qui dure 12 mois. 


1, RUE SAINT-SIMON 
(213, bd Saint-Germain) 


Ecrivez : Réalités B. P. 301-09 Paris 
ou téléphonez : TRU 63-66. 


LL NOTE 77 


M" A. NICLAUSSE 


50, rue La Bruyère - PARIS-IXe 
TRI. 11-49 


ouvert tous les après-midi 


JOUSSEMET 
ÉIRC 


DÉCORATEURS 


TISSUS ANCIENS 


HAUTE ÉPOQUE NANTES UNE CLIE 


90, AVENUE DE VILLIERS WAG. 93-26 


Ce 


ALL Le PS 
PERGOLA 
MEUBLES - TAPIS - TISSUS - SIÈGES 
STÉPROQUE ET USTYLE 


LES LECTEURS NOUS ÉCRIVENT (fin) 


SALLE A MANGER 


12. Console en bois doré d'époque Régence. H. 88 cm ; L. 166 cm : 509 000 F. 
— 13. Attribué à Arnoldus Bloemers (Hollandais, 1786-1844): Vase de fleurs, 
Dim. 81*65 cm : 218 000 F. — 14. Frans Huygens (Flamand, vers 1700): Adam 
et Eve au paradis terrestre (et son pendant : Orphée charmant les oiseaux), : 
28*37 cm : 485 000 F. 


Fernand Albero 


Ensemblier - Décorateur 
expert près les tribunaux 


58, rue Pierre-Demours (angle av. Niel) 


PARIS-XVII - CARnot 61-78 


ee Ras 
EX  Capisseries 

Anciennes 

Œapis BIBLIOTHEQUE 


15. Chaise longue à oreilles en bois naturel d'époque Louis XV. L.2 m : 630 000 F. 
— 16. Mobilier de salon : 4 fauteuils, 8 chaises, 1 canapé, 1 écran, bois naturel 


1 L2 
, h ii ‘ni d'époque Louis XV, garnis de tapisserie au point : 2 732 000 F. — 17. Table en 
Û acajou du XVIIIe siècle : 152 000 F. 


Savonnerie et Aubusson ma api 


Maison Chevalier 
Georges Chevalier 
Expert près la Cour d'Appel ct 
le Cribunal civil de Paris 
Magasin de vente, 12, Rue N. D. des Champs 
Bestauration - Uettoyage 


Garde ad Entretien é GRAND SALON 


= = 18. Paire de chenets en bronze doré d'époque Régence. H. 39 cm : 291 090 F. 

64 Bd de la Mission Ma rchand — 19. Pendule en bronze ciselé d'époque Régence. H. 51 cm ; L. 25 cm : 
’ A 2 230 000 F. — 20. Paire d'appliques en bronze doré à trois branches d'époque 
Courbevoie = DEF. 26-01-2-3 Régence. H. 45 cm : 546 000 F. — 21. Ensemble de trois fauteuils en bois naturel 


d'époque Louis XV, estampillés Delaporte. H. 101 cm ; P. 66 cm : 964 000 F. 


L E S ë PL US le: RA ND S A TEL [l a RS EXI S TA NTS a ee ps pce Rose Louis XV ornée de bronzes dorés. 


ONE -” 


SEPTEMBRE 1958 


PUBLICIS 


GALERIE OPÉRA JACQUES ARTAIN COR AVEE NID EME D I ERMEMOTRIAREA OPÉ. 22-50 
BNÉCIES DE F'OUMISES JIVSOPAIRIE"S PÉFERIR ESS DIUIRIES TAPISSERIES MEUBLES 


PAUL BRANDT-AMSTERDAM TRAME 


AQUARELLES 
Vente aux enchères GOUACHES 
de la 
COLLECTION P.-A. REGNAULT | 
par : 
ART MODERNE Campigli (7)-Chabot- 
de maîtres contemporains français, belges, italiens et hollandais Chagall (12)-de Chirico (2)- 
Van Dongen (3)-Raoul Dufy- 
1 Ensor-Kandinsky (2)- 
VENTE à AMSTERDAM a 
les mercredi 22 et jeudi 23 octobre 1958 Metzinger-Modiglianis 
dans les salles de vente de la société Paerels (7)-Pascin (2)- 
Pechstein-Permeke (5)- 
:'ARTI ET AMICITIAE': Picasso (2)-Redon (3)- 


Rouault (2)-Sluyters (6)- 

de Smet (17)-Soutine (3)- 

EXPOSITION : les samedi 18, dimanche 19 et lundi 20 Octobre 1958 de 10 à 16 heures Utrillo-Zadkine (10), etc. 
(le lundi, en outre, de 20 à 22 heures) 


Rokin 112 - Amsterdam 


assisté de M° ALPH. BELLIER, 30, PLACE DE LA MADELEINE, PARIS pour la plupart exposés 
Catalogue illustré (50 planches dont 9 en couleurs) contre versement de 1 200 F. à titre de prêt au 
PAUL BRANDT ‘{STEDELIJK MUSEUM'' 
Bureau : 30, Pieter de Hoochstraat-Amsterdam. Tél. : 72-39-97 c.c.p. 144.272 AMSTERDAM 


Seuls les ordres écrits, qui seront en ma possession au bureau 30, Pieter de Hoochstraat, Amsterdam, au plus tard le 21 octobre 1958, pourront être exécutés. 


CATAN 


129, Champs-Élysées - BAL. 41-71 


Tapis bessarabien XVIII® (3 X 4 m.) 
fond abricot - décor polychrome 


TAPIS D'ORIENT ANCIENS 
AUBUSSON - PETITS POINTS - SAVONNERIES 
COLLECTION PIERRES DURES DE CHINE 


ACHATS - EXPERTISES - RÉPARATIONS 


Faïence de Sinceny - XVIIIe siècle 


FAIENCES & PORCELAINES 
ANCIENNES 


NICOLIER 


Expert près les Douanes Françaises et le Tribunal Civil 


7, quai Voltaire (Lit. 91-02) 


DES SERVICES A CAFÉ DE STYLE 


L'art de choisir 


Les services anciens sont rares, presque toujours incomplets et 
de prix très élevés. Les services « de style » sont nombreux mais 
leur interprétation n'est pas toujours très fidèle à esprit de l’époque 
qu'ils évoquent. Aussi avons-nous groupé ici des tasses qui repro- 
duisent exactement (pour les décors, car la plupart des formes 
viennent de Limoges) des modèles des manufactures du xxx siècle. 


Le décor « à l'œillet » en 
camaïeu bleu, caractéristique 
de la production de Chantilly 
pendant la deuxième moitié du 
XVIIIe siècle, se trouve sur un 
modèle de l'actuelle porcelaine 
de Chantilly (la tasse et la 
soucoupe : 1925 F). Décorées 
à la main sur une porcelaine 
à fin relief d'osier tressé, ces 
tasses sont légères de forme 
et faciles à introduire dans 
un ensemble de style ancien (1) 


Le décor « aux barbeaux », 
fréquent sur les pièces utili- 
taires en pâte dure de Paris 
au dernier quart du XVIlIIesiècle, 
a été bien souvent repris 
depuis, mais simplifié pour des 
services de série. Fidèlement 
copié à la main par la Porce- 
laine de Paris sur un modèle 
ancien rehaussé d'or (la tasse 
et la soucoupe 4500 F), il 
garde sa finesse malgré la trop 
grande célébrité du motif. (2) 


La finesse de la pâte se prête 
aux légers reliefs quicomposent 
des scènes entières sur la 
tasse et d'opulentes guirlandes 
sur la soucoupe (la tasse et la 
soucoupe : 2 900 F). L'habileté 
du travail de Capodimonte au 
XVIIIe siècle est la même sur 
les copies actuelles, qui 
reprennent, pour des pièces de 
très petites dimensions, les 
ornements en stuc pour le 
décor intérieur des palais. (3) 


Une porcelaine de Chine, 
importée par la Compagnie des 
Indes, est copiée exactement 
par la maison Samson qui en 
reproduit non seulement le 
décor mais aussi la forme et la 
matière. Le modèle au coq 
sur une porcelaine unie (la 
tasse et la soucoupe : 6 000 F) 
reprend celui d'une pièce 
d'époque Kien Long, au dessin 
particulièrement vivant, pour 
orner tasse et soucoupe. (4) 
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APPARTEMENTS NEUFS ET ANCIENS _ HOTELS PARTICULIERS — PROPRIÉTÉS AGRÉMENT ET RAPPOR 


LA RÉSIDENCE 
DU 
PARC DE MONCEAU 


18 RUE MURILEO=PARRESSS 


le long 
de somptuenses 


pelouses fleuries 


sb Sd 


TROR GRR 


1 
j 
i 
È 


appartements 

de grand standing 
construction 
traditionnelle 
réception 

ct jardin privé 
sur le parc 


tCTTasse - ga lagcs 


C, MEYNOT 


CONSEIL IMMOBILIER 


6 Avenue Marceau, Paris-Ville 


LHEVAE- + BAL. 08-61 - ELY. 08-72 
PATANT HE 


ne — —- 


le carnet immobilier de 


A. de KERGORLAY & J. de LATOUR 


94, rue du Faubourg-S'-Honoré (Place Beauvau) ANJ. 45-03 


HAN x 


LOIRET 
97 km 
de 
PARIS 


Près de Montargis char- 
mante maison Louis XV. 
9 chambres plus réception 
et dépendances. Beau 
parc de 5 ha composés 
d'arbres centenaires. 


la vente 


Spécialistes de 
Hôtels particuliers — 


rapide de toutes propriétés en France 


Appartements de luxe 


Sur les quais 
face au Louvre 


LE] 
Dans immeuble ancien, 
au 3° étage (ascenseur neuf) 
un APPARTEMENT LIBRE 


6 pièces, dépendarces et garage 
Surface 290 m° 


Conviendrail à profession libérale 


Jolie décoration-nombreux placards 
excellent état 


Jacques PASTEYER 
H. E. C. Licencié en droit 
L'ANTIQUAIRE DE L’'IMMEUBLE 


7, rue d'Aguesseau 
(Faubourg-Saint-Honoré) 


PARIS (8°) ANJou 35-84 


100000090000600000000900000000000000000000000000000600000000000000000008 


APPARTEMENTS NEUFS 
LA RÉSIDENCE La Fontaine 


A 100 MÈTRES DU MÉTRO 


Parce de Sceaux 


3 Dans un cadre agréable 
Écoles — Garages — Parking — Supermarché 
TENNIS PISCINE 


APDARIEMENTLSRE  ÀES 


PIECES 
étudiés pour votre confort 
Chauffage Central, Ascenseur, Descenseur 
Salles de bains mosaïque, etc 


RENSEIGNEMENTS 


AGENCES 
SOUFFRICE 


avenue Bosquet 
INV. 96-55 


TESSIER 
ET BENTÉS 


l'Opéra din 
87-16 PARIS-7e 


2, square de 
PARIS-9e ANJ. 


DO000O000S0S00000000020000000020000000020000000000000000000000000000000 


DES SERVICES A CAFÉ DE STYLE (suite) 


Le décor « à l'oignon », des- 
siné en bleu sur une porcelaine 
blanche très fine, a été créé 
à Meissen vers 1720. Il est 
encore exécuté de nos jours 
sur la même forme galbée et 
légèrement dentelée dont la 
silhouette est caractéristique 
de l'époque (la tasse et la sou- 
coupe : 3 000 F). Les principes 
de fabrication de la manufac- 
ture sont tels qu'à sa création 
par l'électeur de Saxe. (5) 


Emblèmes maçonniques et 
bonnets phrygiens surunetasse 
fabriquée à Paris à l'époque 
de la Révolution prouvent 
l'influence de la politique sur 
le choix des décors. Le modèle, 
qui est au musée Carnavalet, 
est reproduit par l'atelier Le 
Tallec (la tasse etlasoucoupe: 
6 500 F environ). Les tons vifs 
rehaussés d'or lui donnent une 
préciosité qui semble démentir 
les symboles représentés. (6) 


Un motif d'écailles en relief, 
qui évoque le calice d'une 
fleur, reproduit une ancienne 
porcelaine tendre de Chan- 
tilly du début du XVIIIe siècle 
(latasse et la soucoupe :6400F). 
La fidélité à la forme originale 
souligne, pour la maison 
Samson, le souci de respecter 
l'esprit des objets anciens plus 
encore que leur décor pour 
que ces reproductions soient 
(7) dignes de leurs modèles. 


Le ton « bleu de Sèvres » 
classique a gardé la même 
pureté dans la fabrication 
actuelle que dans celle du 
XVIIIe siècle. La copie d'une 
tasse Empire évoque la forme 
d'une coupe étrusque ornée du 
traditionnel motif de palmettes à 
l'or fin (la tasse et la soucoupe : 
24 000 francs environ). La manu- 
facture reproduit encore, sur 
commande, tous les modèles 
créés depuis sa fondation (8) 


atememes 


(1) Michel Perrier, 134, rue du Faubourg-Saint-Honoré; (2) Limoges Unic, 
12, rue de Paradis : (3) Richard Ginori, 15, rue de Miromesnil ; (4et7) Samson, 
7, rue Béranger; (5) Fabrisol, 97, avenue Raymond-Poincaré ; (6) Editions 
Paradis, 29, rue de Paradis ; (8) Manufacture nationale de Sèvres, 2, Grande-Rue. 


Les modèles présentés et leurs prix — communiqués sous toutes 


réserves —- figurent dans cette rubrique à titre d’information. 
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ARTE 


Châteaux. 
Gentilhommières d'époque... 
ou propriétés. 
Madame Meyer-Sabatié 

ne propose que de belles demeures prin- 
cipalement en Ile-de-France ef environs, 
également quelques hôtels particuliers 

et appartements à Paris. 
Pour AA broblèmes immobiliers Charmante Te du XVIIS siècle 
Sur l'Indre, ravissante résidence consultez-la, SAT rendez-vous. parc de 5 ha. 


lle de 3 ha dessinée en parc. È 
MADAME MEYER-SABATIE 


9, rue St-Florentin, Paris-VIII® — Opé. 39-91 


0000000000000000000000000009/00000000000000000000000000000000000000000 


CE SUPERBE MAS 
est situé à peu de distance de 


GRASSE, sur un terrain plat de CHATEAU 
25000 m°, clos de murs, Il 
comporte au rez-de-chaussée : HISTORIQUE 


living, salle à manger, cuisine, 
office, garage, remise et logement 
d'employés. — Au 1°7 étage : 
1 chambre avec boudoir, 6 autres 
chambres avec chacune cabinet 
de toilette; salle de bains — 
plus un studio d'artiste de 2 grandes 
pièces, cuisine, cabinet de toilette 
— le tout équipé avec le plus 
grand confort. Une piscine abon- 
damment pourvue d’eau complète 
le charme de cette propriété qui en 
outre, peut être vendue payable 1 /3 
comptant et le solde avec des con- 
ditions de paiement très libérales, 


AGENCE COURRIN 
23, Jeu de Ballon, GRASSE — Tél. 0.76 


Demandez le catalogue gratuit d'affaires dans les A.-M. et le Var. 


en parfait état, à proximité 
d'Avallon, comprenant 12 
pièces de maître et 4 de 
domestique, 2 salles de bain, 
eau courante chaude et 
froide, vastes dépendances; 
parc traversé par la Cure, 
superficie : 12 hectares 


A 
A vendre par le ministère de 
M° BOLUT 
notaire à AVALLON - Tél. 20 


JOHN ARTHUR & TIFFEN 


ÉRURRSE Domaines 

Ravissant MANOIR Fermes 
en bord de Seine Propriétés 
110 kms de Paris Immeubles 


7 pièces principales Hôtels particuliers 


dépendances Appartements en construction 


1/ . 
Parc de 4 ha Locaux commerciaux 


bordant la rivière et industriels 


174, boulevard Haussmann — Paris (8°) — WAG. 93-33 
PALLAPLLOA AO OR NN S NN 600000000000 00 000000200000 000000000000 008 00088 8 0 0 8 8 8 0 0 8 8 0 0 © © 0 0 0 8 8 8 8 8 9 8 8 8 0 9 9 0 0 © 8 0 0 8 8 9 8 © 8 0 © 0 0 0 © 0 0 0 0 
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« Cette élégante demeure du 
XVIIe siècle est située au cœur 
d'un charmant village aux portes 
de Paris ; dans son écrin boisé de 
22 000 mètres, elle abrite des 
pièces aux proportions admirables, 
où la vie paraît plus aisée ; mais 
Si la maîtresse de maison a su 
l'adapter aux conceptions modernes 
du confort, elle l'a toujours fait 
avec un profond respect pour le 
caractère classique de cette belle 
architecture. » 


AGENCE DE LA TERRASSE 
M. Dusséqué 
45, bd Carnot, Le Vésinet. Tél. : PRI. 08-99 et 09-00 


À 120 Km. Sud-Ouest de Paris, 
entre Chartres et Nogent-le-Rotrou. 
Ancien et charmant moulin, par- 
faitement aménagé - avec sa 
roue - état impeccable - grand 
living - salon avec loggia - 3 
belles chambres - salle de bains 
tout confort - dépendances (pos- 
sibilité installer d'autres pièces). 
3 hectares rivière av. chute. 
A vendre libre en S. C. |. 
Recherchons 
Propriétés de caractère, 
moulins, fermes, 
gentilhommières, 
aménagées ou 
FE à aménager. 


DESPRESTS & SOILLE 
14, avenue Hoche, PARIS — WAG. 81-90 
Propriétés de caractère — Fermes — Domaines — Appartements 


BAC au calme et au soleil 


Dans immeuble de très grande classe (ancièn hôtel particulier 
remarquablèment ténu, 
donnant sur cour d'honneur très jolie de proportions. 


A VENDRE 
UN APPARTEMENT EXCEPTIONNEL 


2 de tout premier ordre pour deux domestiques 
convient à ménage seul ou avec un enfant 


JACQUES PASTEYER 


H. E. C. Licencié en droit 
L’ANTIQUAIRE DE L’IMMEUBLE A PARIS 
7, rue d'Aguesseau (Faubourg-Saint-Honoré) PARIS VIII: — ANJ. 35-84 


OLD 000200000000000000000000000000000000000000002000900000 


ETUDE NADEL 
Successeur de Maître VENOT 
16, place de la Madeleine — PARIS (8°) — OPE. 36-93 et 97-27 


Service des propriétés dirigé par À, DUSSAUSSOY 


f = 


VOILE et PÊCHE 
en bordure du LOING. 
Ravissant petit MANOIR, 
construit au milieu 
d'un parc de 1 hectare, 


pelouses, arbres 
d'ornement centenaires 


à 68 km. de PARIS. 


5 Fes “3 
Nous recherchons des propriétés de clas 


se dans un rayon de 100 km. de Paris. 


Au courant des arts 


LES EXPOSITIONS A VOIR A PARIS 


Les sculptures bombées de Gilioli 
à la recherche des formes du ciel 


Il y a quelques années, quand on 
parlait de Gilioli, pour définir son style 
on évoquait l'œuvre de Brancusi. 
Les formes ovoidales de Brancusi 
étaient, pensait-on, ses modèles. 
Aujourd’hui, on ne parle plus guère 
de Brancusi à propos de Gilioli. Mais 
on parle de Gilioli à propos de beaucoup 
de sculpteurs qui l'imitent ou dont 
l'œuvre s'apparente à la sienne. Aux 
yeux du public qui s'intéresse à la 
sculpture d'avant-garde, il est devenu 
un maître que l'on cite comme référence. 

Son exposition comprend vingt-trois pièces. La plus ancienne date de 1946, 
la plus récente de 1958. La plupart sont en bronze ou en marbre. Mais l’une 
d'elles est en cristal de Baccarat. Elle date de 1955 et s'intitule « Ciel et Mer ». 
Par sa transparence, comme les bronzes polis par leur aspect miroitant, elle 
évoque la mer. Mais, par ses volumes, comme toutes les autres statues de 
Gilioli, elle évoque le ciel. Gilioli considère, en effet, le ciel sans nuage comme 
la perfection qu'il voudrait atteindre. Les volumes de ses sculptures ressemblent 
au ciel dans la mesure où l’on ne peut pas dire si cette immense étendue bleue 
est une surface plate ou, au contraire, une demi-sphère, s'il s'agit d’un volume 
ou d'un plan. Légèrement bombées, les diverses faces des sculptures de 
Gilioli, quand on les regarde aux endroits où elles se rencontrent, paraissent 
plates. Mais, quand on les envisage partout où elles se développent, on les 
sent se bomber. Sans avoir besoin de tourner autour de la statue et simplement 
en déplaçant son regard, on les voit s'animer, devenir vivantes. 

Les imitateurs de Gilioli façonnent des sculptures à tendance sphérique ou 
bien prismatique. Ils combinent souvent ces deux caractères, mais en les 
opposant. Ils obtiennent ainsi des contrastes, mais n'arrivent pas à leur ajouter 
cet élément de transition et de continuité que constitue, dans les œuvres de 
Gilioli, l'ambiguïté des volumes à la fois ronds et plats. 

Né à Paris en 1911, Gilioli apprend dès l'âge de six ans le métier de forgeron. 
Il a fait sa première sculpture à sept ans. Mais c'est seulement en 1945, à 
Grenoble, que le peintre Henri Closon lui découvre l'art abstrait. Gilioli est 
l'auteur de dix-sept tapisseries. Des sculptures de lui figurent au musée d'Art 
moderne de la Ville de Paris, à la Tate Gallery de Londres et au musée en 
Plein Air d'Anvers. Ses prix : de 500 000 à 1 500 000 F. Galerie Louis Carré, 
10, avenue de Messine, en septembre. 


GILIOLI: Cielet Mer, Baccarat, 1956. 


Une onde claire 
agite les natures 
mortes de Janson 


Janson, qui est né de 
parents français à Bru- 
xelles, en 1930, s'est fixé 
définitivement à Paris en 
1948. Comme beaucoup 
de peintres d'avant-garde 
de sa génération, il ne se 
réclame aujourd'hui ni 
des cubistes, ni des 
fauves, ni même, bien que sa peinture soit d'apparence abstraite, des premiers 
peintres abstraits. Le maître à l'œuvre duquelil se réfère le plus volontiers est un 
précurseur de l'impressionnisme, le peintre anglais Turner, qu'il a appris à 
aimer à l'école du Louvre. Ses premiers contacts avec la peinture moderne 
datent de 1946. Deux ans plus tard, il exécute ses premières peintures à l'huile. 
A cette époque il subit l'influence de Klee et de Picasso. Peu après, il est 
séduit par la technique de Dubuffet dont il cherche à imiter les pâtes épaisses 
et la fantaisie dans l'usage des matériaux. Quand, en 1953, il commence à 
pouvoir vivre de sa peinture, ses tableaux, inspirés par des paysages, 
ressemblent aux coupes de terrains utilisées en géologie. Une armature recti- 
ligne entoure des surfaces d'un gris bleuté. Aujourd'hui, la construction 
rectiligne est remplacée par des courbes. Celles-ci définissent des formes qui 
tantôt suggèrent l'idée de fruits et de noyaux, tantôt font penser à des pierres 
et à des cailloux posés sur le fond de sable d’une rivière transparente. Janson 
peint soixante-dix toiles par an. Ses prix : entre 55 000 F et 160 000 F. Galerie 
Saint-Augustin, 122, boulevard Haussmann, en octobre. 


JANSON : Ariège 1, 1958. 
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présente la croisière 


INDE-CEYLAN 
NÉPAL 


10 Janvier — 7 Février 1959 


DELHI - AGRA - JAIPUR - KHAJURAHO - BENARES - KATMANDU 


BHUVANESWAR - PURI - KONARAK - MADRAS 


MAHAVALIPOURAM - MADHOURA - COLOMBO - KANDY 
POLONNARUWA - SIGYRIA - MYSORE - BELUR - HALEBID 


AURANGABAD - ELLORA - ADJANTA - BOMBAY. 


= «Connaissance des Arts » a le plaisir d'annoncer sa cinquième croisière 
aux Indes. L'expérience nous permet de présenter un programme qui, par 
sa variété, son agrément et sa richesse, donne satisfaction à toutes nos exi- 
gences. 

Soulignons les nouvelles étapes dont est enrichie la croisière : 

— la visite des temples de Belur et d'Halebid, les deux joyaux de l’art du Sud ; 
— un séjour de trois journées au Népal, durant lequel vous découvrirez le 
panorama grandiose de la vallée de Katmandu et des petites villes féeriques et 
moyenâgeuses qui la jalonnent : Patan, Bathgaon ; 

— la visite de Khajuraho, ensemble de temples des X° et XI° siècles, éblouissant 
de grâce et de luxuriance. 


”“ L'avion spécial que nous louons aux Indes donne aux déplacements une 
grande souplesse et, permettant de prévoir des escales en dehors des lignes 
habituelles, rend possible la visite de sites étonnants comme : Madhoura, 
Konarak, Khajuraho, Belur, Halebid. 


= Le transport Paris-Bombay et Delhi-Paris est assuré par un Super- 
Constellation de la Cie Air India International (fauteuils-couchettes 1'° cl.). 


Le nombre des participants est limité à vingt et un. 


Prix du voyage : 
890 000 F (avion 1" cl.) 765000 F (avion cl. touriste) 


Cor. lic. 191 DELHI GAA NOUS _ 
(2) Q 
JAIPUR 0 
Q BENARÈS 


KHAJURAHO 


ELLORA BHUVANESWAR 
Q P'ADIANTA 
e 


AURANGABAD 


CONJEEVARAM 


AVION 
= VOITURE 
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Nous demandons à nos abonnés désireux de participer 
à cette croisière de bien vouloir remplir le bulletin 
ci-dessous et de l'adresser avec la somme de 30 000 F à 
«Croisière Indes», CONNAISSANCE DES ARTS, 
13, rue Saint-Georges, Paris. Nous sommes dès mainte- 
nant à votre disposition pour vous donner tous les rensei- 
gnements complémentaires que vous pourriez désirer. 


NOM ET PRÉNOMS 
NATIONALITÉ 
ADRESSE 


|_| avion 1'° classe _ | avion classe touriste 


Je vous prie d'enregistrer mon inscription de principe 
à la croisière aux Indes que je vous confirme par un 
chèque de 30000 F (par personne) à l'ordre de 
CONNAISSANCE DES ARTS. 


remboursée : 


1) Immédiatement dans le cas où il n'y aurait plus de 
place disponible à la date de mon inscription. 


2) Dans le cas où je ne pourrais participer au voyage 
lors de l'inscription définitive (15 novembre 1958). 


| 

| 

| 

| 

| 

| 

| 

| 

| Il est bien entendu que cette somme me serait 
| 

| 

| 

| 

| SIGNATURE : DATE : 
| 

| 


Pelit Siaffordshire monté en lampe 


AIR DE CHASSE 


Cadeaux et bibelots 
de chasse et de campagne 


8, rue des Saints-Pères 
PARIS-7: - LIT. 65-68 


| CARRELAGES - MOSAIQUES 
| FATENCES ÉMAUX 
APPAREILS SANITAIRES 


Formes modernes en toutes couleurs 


COMPTOIR des MATÉRIAUX RÉUNIS 


19, av. de la République - BAGNOLET 
(à 100 mètres de la Porte de Bagnolet) 
AVRon 40-60 


Catalogue en couleurs contre 100 F de timbres-poste 


AU NAN ES ACER 


» 


Ro SCSCSES 
ia à E Fr 


WEEK-END -POULETS et GRILLADES 


Comme une brouette vous roulerez le 
barbecue, du living-room au jardin. 
Avec les accessoires... 9.500 F. 


« SI » le nouveau parfum de 
S'CHPAP/AREELILI 


est une senteur inédite, distinguée, à la fois 
lourde et feurie, exceptionnellement tenace 
et qui fera époque. 

Pour présenter son parfum, Me Schiaparelli 
a choisi un füt de colonne dorée à base oranJe 
qui sera l’écrin du flacon-fiasque stylisé conte- 
nant « SI». 


CHOCO 


MEUBLES - DÉCORATION - CADEAUX 


225, avenue de Neuilly 
NEUILLY MAI. 48-54 


Veste VISON SAPHIR 


« À la Boutique » 


Fourrures 


RENEL 


5, AVENUE VICTOR-HUGO 
PARIS KLE. 70-61 


Exportanon free of taxes 


LES EXPOSITIONS A VOIR A PARIS (suite) 


Le bilan des créations 
de Lurçat, monde ima- 
ginaire et tapisseries 


L'exposition du musée 
d'Art moderne consacrée 
à Lurçat constitue un 
hommage à un artiste 
considéré comme le 
rénovateur de la tapis- 
serie à notre époque et 
montre que cette œuvre 
n'est pas seulement 
celle d'un tapissier, mais 
aussi d'un dessinateur, d'un illustrateur, d'un peintre, d'un lithographe, d'un 
céramiste et d’un poète. Illustrateur de La Fontaine, de l'entomologiste 
H. Fabre et de Patrice de La Tour du Pin, Lurçat a lui-même publié, sous le 
titre de l'omaine, seize poèmes pour lesquels il a composé trente-trois 
illustrations en couleurs. À côté d'un ensemble de quarante-deux tapisseries 
qui datent de 1939 à 1958 et dont neuf ont plus de six mètres de long, l'exposition 
comporte vingt-quatre gouaches de 1929 à 1957, des dessins, des lithographies, 
des livres illustrés, des céramiques et vingt-trois peintures, exécutés entre 
1920 et 1938. En même temps que Lurçat a abandonné la peinture à l'huile pour 
la tapisserie, son style s'est profondément transformé. A l'exception de 
quelques toiles qui s’inspirent du cubisme, ses tableaux sont de conceptions 
surréalistes. La plupart représentent des paysages désertiques où se dressent 
des arbres squelettiques, des rochers évidés en forme de portiques et des 
fantômes d’'échafauds. Dans ses peintures, Lurçat utilise le plus souvent 
la perspective classique qui disparaît dans ses tapisseries où l'horizon s’'efface 
tandis que les détails hypertrophiés occupent la plus grande partie de la surface 
et font éclater sur des fonds noirs des couleurs pures. D'autre part, les éléments 
superposés ou rapprochés, comme le soleil habité par des papillons ou bien 
à la fois, par une tête, des vagues et des animaux fantastiques, constituent 
des raccourcis poétiques. Enfin, la multiplicité des détails fait oublier la gamme 
de couleurs volontairement réduite, et crée une impression de grouillement 
et de chaleur qui s'accorde avec les suggestions de la laine. Musée national 
d'Art moderne, avenue du Pt-Wilson, jusqu'au 19 octobre (entrée 200 F). 


LURÇAT : Sirceco, gouache 1954. 


Matisse : fête calme des couleurs 
associées en surfaces planes 


L'exposition constitue la rétrospec- 
tive la plus importante consacrée à 
l'œuvre de Matisse depuis celle orga- 
nisée, en 1955, par le musée d'Art 
moderne de Paris. Elle comporte, 
outre trois sculptures, dix-huit dessins, 
vingt-cinq lithographies et eaux-fortes, 
trente-huit peintures dont les dates 
s'échelonnent entre 1896 et 1948. 
Elle présente des exemples de toutes 
les périodes de Matisse et de toutes les 
techniques qu'il a pratiquées à l'excep- 
MATISSE : Nu sur fond rouge, 1925. tion des papiers collés, exécutés à la 

fin de sa vie. Elle occupe deux étages. 
Les peintures et les sculptures sont au rez-de-chaussée, les gravures et les 
dessins au premier. C'est par les dessins qu'il faut commencer la visite. La 
méthode propre à Matisse y apparaît clairement. L'attention du spectateur 
ne suit pas les lignes mais l'espace qui les sépare. La forme d'une joue ou d'un 
œil importe peu. Ce qui donne l'impression la plus forte, c'est l'intervalle : on 
sent la surface au lieu de sentir le contour. On ne sent pas ce qui arrête, on sent 
ce qui s'étend. Dans les peintures, à la sensation de surface s'ajoute celle de 
couleur. Dans les sculptures, il ne s'agit ni de volumes ronds ni de volumes 
pointus, mais d'un gonflement général de la forme qu'on ne localise nulle 
part. Toutefois ce gonflement s'impose à l'attention comme la surface dans les 
dessins et la couleur dans les tableaux. C'est en obligeant l'attention à se porter 
sur l'ensemble, de préférence au détail, que les œuvres de Matisse donnent une 
impression de calme profond. Dans la mesure où les détails en sont flous ou 
supprimés, elles n'imposent aucune limitation irritante. Mais parce qu'elles 
provoquent des sensations fortes de volume, de surface ou de couleur, elles 
inspirent un sentiment d'assurance qui écarte toute idée d'inquiétude. 
Galerie Bernheim Jeune, 27, avenue Matignon, en septembre (entrée 350 F 
Amis du Louvre 250 F). 
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PRE 


LES EXPERTS 
Membres de la Chambre Sundicale des Experts professionnels 
8, rue Bonaparte (Dan. 47-30) 


s ANTIQUITÉ, MOYEN AGE, ART NÈGRE, ORIENT 
_ Ratton Charles, 14, r. Marignan, ÉLY. 58-21 (Tribunaux et Douanes). 
Exp. près la Cour d'Appel. Tribunal Civil et Douanes. 


ART NÈGRE, HAUTE ÉPOQUE, ART ANTIQUE, FOLKLORE 
Roudillon Jean, 51, rue Bonaparte. DAN. 90-06. j 


DENTELLES, BRODERIES, TISSUS 
Debray (Mme M. L.), 169, boulevard Malesherbes, WAG. 73-54. 


EXTRÊME-ORIENT, ART NÈGRE 
Portier André et Guy, 24, rue Chauchat. PRO. 86-84. 


JOAILLERIE, ORFÈVRERIE € 
Boutemy Roger, 9, rue Saint-Florentin. OPÉ. 96-23 (Tribunal de 
Commerce et Domaines). 
Helft Jacques, 14 bis, av. Bosquet - PARIS (7e), INV. 60-60 (D. Fr.). 
Reinaeh et de Fommervault, 17, rue Drouot. PRO. 89-82 (Cour d'Appel, 
Tribunal et Douanes). 


LIVRES ET AUTOGRAPHES 
Chrétien Pierre, 178, Faubourg-Saint-Honoré, Paris (8°). ÉLY. 52-66. 
(Douanes et Tribunaux). 
Vidal-Megret (Mme J.), Librairie G. Andrieux, 154, boul. Malesherbes. 
CAR. 00-69 (Douanes). 


ORIENT ET EXTRÊME-ORIENT 
Beurdeley Michel, 4, rue de l'Élysée. ANJ. 97-49 (Tribunal de Commerce, 
Douanes). 


MEUBLES ET OBJETS D'AMEUBLEMENT 
Dillée, 54, rue Taitbout. TRI. 31-47. 
Filsjean André, 10 bis, rue Paul-Baudry. ÉLY. 54-88 (Douanes). 
Prost L.-H., 6, rue du Cirque. BAL. 36-81 (Tribunaux et Douanes). 
Richard Jean-Louis, 6, rue Aumont-Thiéville. ÉTO. 50-50 (Cour d'Appel, 
Tribunal Civil et Douanes). 


TABLEAUX ANCIENS 
Antonini Paul, 3, rue de Miromesnil. ANJ. 27-33 de 16 à 18 heures. 
Blanc Lucien, 44, cours Mirabeau, Aix-en-Provence (Appel). 
Martin Émile, 8, rue Bonaparte. DAN. 47-36 (Tribunal, Domaines). 


TABLEAUX MODERNES 

Brame Paul, 68, boulevard Malesherbes. LAB. 16-89. 

D’Atri Alberto G. (Écr. Moderne ITALIENNE), 62, rue La Boétie. 
ÉLY. 00-30. 

Dauberville J. et H. (Bernheim Jeune), 83, Faubourg-Saint-Honoré. 
ÉLY. 54-928. 

Dubourg Jacques, 126, boulevard Haussmann. LAB. 02-46 (Tribunaux 
et Douanes). 

Durand-Ruel Charles, 37, avenue de Friedland. ÉLY. 06-74. 

Lorenceau Bernard, 18, rue La Boétie. ANJ. 46-10. 

Pacitti André, 35, avenue du Général-Sarrail. JAS. 10-72 (Douanes). 


TAPIS D'ORIENT ET D’EXTRÊME-ORIENT 
Trémoulet Pierre, 66, boulevard Malesherbes. LAB. 68-32 (Domaines, 
Tribunaux Civil et de Commerce). 
Bechirian Roger, 47 bis, rue du Bois-de-Boulogne, Neuilly-sur-Seine. 
MAI. 53-18. 
Chevalier Georges, 12, rue Notre-Dame-des-Champs. LIT. 10-62. 


FAIENCES ET PORCELAINES ANCIENNES 
Nicolier Jean, 7, quai Voltaire, Paris (7°). (Cour d'Appel, Tribunal 
Civil et Douanes). LIT. 91-02. 


MÉDAILLES ET MONNAIES ANCIENNES 
Bourgey Émile, 7, rue Drouot. PRO. 88-67 (Tribunal de la Seine). 
Vinchon Jean, 77, r. de Richelieu. RIC. 16-11 (Tribunal Civil de la Seine). 


+ 


GALERIE PAUL PETRIDES 


Expert près Îles Douanes Françaises 
MAITRES IMPRESSIONNISTES 
t 


e 
GRANDS PREINNANRES CONTEMPORAINS 
53, rue La Boétie — BAL. 35-51 


ROGER BOUTEMY 


EXPERT 
BIJOUX ET ORFÈVRERIE 


près le Tribunal de Commerce de la Seine et 


les Administrations Françaises : Domaines, S.N.C.F., elec. 


9, rue Saint-Florentin - PARIS - OPÉRA 96-23 — 


COMPAGNIE DES EXPERTS EN AMEUBLEMENT, LIVRES 
ANCIENS, OBJETS D’ART ET D’ANTIQUITÉ, SCULPTURES, 
TABLEAUX, TAPISSERIES ET TIMBRES-POSTE, PRÈS LA 
COUR D'APPEL ET LE TRIBUNAL CIVIL DE LA SEINE, Siège 

Social, 24, rue Chauchat, PARIS (9°). Téléphone : PRO. 86-84. 


EXTRÈME-ORIENT, ART NÈGRE 
Portier André et Guy, 24, rue Chauchat. PRO. 86-84. 
É CÉRAMIQUES ANCIENNES 
Nicolier Jean, 7, quai Voltaire, Paris (7°). (Cour d'Appel, Tribunal 
civil, Douanes). LIT. 91-02. 

TABLEAUX MODERNES 
Dubourg Jacques, 126, boul. Haussmann, Paris (8e). LABorde 02-46. 
| TAPISSERIES ANCIENNES ET TAPIS D'ORIENT 
Chevalier Georges, 12, rue Notre-Dame-des-Champs, LIT. 10-62. 
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Petits meubles de Paris et porcelaines 


JEANNE-MARIE BÉALU 


Lit. 46-53 | = 169, bd St-Germain, Paris 


Gaston REINACH_ 


Expert joaillier | 
Près la Cour d'Appel et PAU: Civil de la Seine 
e 


Gérard de FOMMERVAULT 


Expert joaillier = 
Près les Douanes Françaises 
Arbitre près le Tribunal de Commerce 


17, rue Drouot, Paris — PROvence 89-82 


GALERIES 


BELLECHASSE, 266, bd Saint-Germain, PARIS. INValides 20-39. 
Peintres de la Galerie - En permanence : THEO-KERG 


Berggruen et Cie, 70, r. de l'Université, Paris. Téléphone : BAB. 02-12. 
MATISSE, PICASSO, KLEE 


Drouand-David, 52, Fg-St-Honoré. Maîtres Modernes et Jeunes Peintres. 


Bernheim Jeune - Dauberville, 83, Faub.-Saint-Honoré et 27, avenue 
Matignon, Paris (8°). ÉLY. 54-28. Berjeune-Paris. MATISSE. 


30, rue Cambacérès, Paris (8°). ANJ. 37-61. 
TAPISSERIES MODERNES D'AUBUSSON 
présentées par Denise Majorel. 


GALERIE 93, 93, Fg-Saint-Honoré. BAL. 07-21. Tableaux modernes. 
BLENY, Jef BANC, MANTRA. 


Galerie Lhomond, 4, rue Lhomond, PARIS. Téléphone : ODÉ. 43-85. 
En permanence : Peintures de SCHWARZ-ABRYS. 


LIVRES ANCIENS ET AUTOGRAPHES 

ACHAT — LIBRAIRIE G. PRIVAT- VENTE 

180, bd Haussmann, PARIS VIII: - CARnot 14-49 
Catalogue périodique gralis sur demande 


GALERIE JACQUES MASSOL 
12, rue La Boétie - PARIS-VIIIS - ANJ. 93-65 


accrochage : 


BUSSE - CLERTÉ - CORTOT - DMITRIENKO 
J. DUFRESNE - GASTAUD - GERMAIN 
LAGAGE - MAISONSEUL 
MOGENS ANDERSEN - RAVEL - KEY SATO 


PENDULES ANCIENNES 
Jean-Baptiste 


Diette 


VENTE ACHAT 
RESTAURATION 


7, rue St-Anastase 
PARIS-3e TURbigo 45-71 


Ouvert tous les jours de 14 h à 18 h 30 
Fermé le Dimanche 


LE BAUBE 


HUILIERS ANCIENS 
PETITS SUJETS 
MONTÉS EN LAMPE 
LUSTRES ANCIENS 
TRAVAUX SPÉCIAUX 
ABAT-JOUR 


7, rue des Filles-du-Calvaire 


PARIS ARC. 32-09 


SPÉCIALISTE DU MONTAGE EN 
LAMPES DES PIERRES DURES 
ET BLANCS DE CHINE 


<— Oiseau de Chine XVIIIe polychrome. 


Tissus de CFIN 


pour sièges 


sx NN à DIRECTOIRE - EMPIRE - RESTAURATION 


moderne 


au 
Lis 


Le 

1e La D 
LEA EAS Æ 
2 + 4 


CHELSEA TOWN HALT 


LONDON 


du 8 au 18 OCTOBRE 1958 


11h à 19h (sauf dimanche) 
A a nl Le] 1 
PNA FE 
le jour de ouverture 5 sh. 
autres jouts 3 sh. C. 
(Catalogue illustré inclus) 
Tous les objets sont antérieurs à 1830 
et sont à vendre 
Pour tous renseignements s'adresser à 
Mme oséphine Grabame-Ballin 
21, George Street ; 
St Albans, Hertfordschire 
tél. : St Albans 56069 


LES EXPOSITIONS A VOIR A PARIS (suite et fin) 


Hommage à Prud'hon 
ou l'art amoureux 
à l'époque Empire 


A l'occasion du cent vingt-cinquième anni- 
versaire de la mort de Prud'hon et du deuxième 
centenaire de sa naissance, ont été réunis, en 
provenance du musée du Louvre, de neuf 
musées de province et de collections parti- 
culières, deux cents tableaux, dessins et 
gravures. || y a, parmi eux, sa première 
peinture, une enseigne de chapelier exécutée 
en 1775, à l'âge de dix-sept ans, un album de 
dessins faits à Rome en 1784 et, enfin, un Christ 
en Croix, destiné à la cathédrale de Metz, qui 
compte parmi les dernières œuvres du peintre. 
Outre de nombreuses allégories et des toiles 
inspirées par la mythologie, l’histoire ancienne 
et moderne, Prud'hon a peint de nombreux portraits. L'exposition en comprend 
quarante dont le portrait de son premier protecteur l'abbé Besson et de 
Napoléon. La plupart de ces portraits n’ont pas été exposés depuis l'exposition 
de Prud'hon qui a eu lieu en 1875. En 1922, une autre grande exposition avait eu 
lieu, au Petit Palais. Depuis, aucun grand ensemble d'œuvres de Prud'hon 
n'avait été présenté au public. Né en 1758 à Cluny, Prud'hon, qui a été successi- 
vement révolutionnaire puis peintre de Napoléon, a fini sa vie en étant devenu, 
sous la Restauration, membre de l'Institut. A l'exposition figurent des projets 
de décorations pour la chambre des pairs et pour le grand escalier du Louvre. 
On peut y voir aussi, avec de nombreux dessins qui n'ont jamais été exposés, 
des projets destinés au mobilier de Marie-Louise, des esquisses pour la déco- 
ration de l'hôtel Lanois et vingt gravures. Rival de David sous l'Empire, Prud’hon 
en est aussi l'antithèse par son style. Au style héroïque, précis et nerveux de 
David, il oppose un style doux, moelleux et enveloppant. 

Grand admirateur de la statuaire antique, il représente le corps humain de 
manière à mettre en évidence son aspect sculptural. Il n'oublie jamais d'indiquer 
les reflets qui, dans les ombres, créent une pénombre et donnent l'impression 
que le volume se continue derrière la toile. Mais, en marquant tous les effets 
de la perspective atmosphérique et souvent en les exagérant de manière que 
les fonds soient toujours flous et parfois certaines parties des premiers plans, 
il arrive à allier dans ses études de nu, et même dans ses portraits et ses grandes 
compositions, la pureté du marbre à la douceur de l’épiderme. Musée 
Jacquemart-André, 158, boulevard Haussmann, 15 ociobre (entrée 200 F). 


PRUD'HON : Femme nue 


assise, dessin sur papier bleu. 


A l'assaut des compo- 
sitions de Pellotier, som- 
bres comme le roc 


Contrairement à beaucoup 
de peintres dont l'œuvre a 
évolué du sombre au clair, 
Jean Pellotier a commencé 
par peindre clair et aujour- 
d'hui peint sombre. Il appar- 
tient, en effet, avec Soulages 
et Marfaing, à une catégorie : 4 \ 
de peintres novateurs qui PELLOTIER : Chantier de construction 1958. 
réagissent contre la peinture 
claire inaugurée par les impressionnistes. En assombrissant tous les tons, 
même les blancs qui sont ternis, Pellotier veut donner le sentiment de la 
pesanteur du réel, du poids des choses. La pâte épaisse confirme le spectateur 
dans ce sentiment. Pourtant, à la première impression d'accablement succède 
vite une série d'autres impressions. Le tableau cesse bientôt de suggérer 
l'idée d'un objet immobile. Tantôt, en effet, toutes les touches semblent se 
diriger vers un point de la toile, tantôt elles paraissent revenir sur elles-mêmes et 
tourbillonner. A l'idée de pesanteur terrestre et nocturne se substitue celle de 
mouvement liquide. De petites taches claires jaillissent en divers endroits de 
la toile. Dans le fond sombre apparaît une variété : il cesse d'être uniformément 
obscur. On distingue en effet, dans les noirs, des noirs bleutés, des noirs 
verdâtres, des gris et des bruns. Et à mesure que l'on multiplie ces observations 
on se sent devenir plus puissant. On éprouve la même joie qu'à creuser un 


roc réputé inattaquable. 
Né en 1923 à Lyon, Jean Pellotier a fait des études de droit et d'histoire de 


l'art avant de se consacrer à la peinture. Ses admirations : Van Gogh, Fautrier et, 
dans l'œuvre de Cézanne, la période noire du début. Ses prix : de 60 000 F à 
200 000 F. Galerie Claude Bernard, 5 ei 7, rue des Beaur-Arls sepiembre. 
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…€st à la fois le cadre 
et le prolongement de votre maison. 
Conçu en harmonie 

avec elle, il doit vous être 

agréable sans vous asservir. 


pub. chr. chassin 


Confiez-le à un technicien 
compétent, respectueux de 
votre personnalité. 


Ets CORADE 
PARCS, JARDINS, TENNIS 
Spécialité de dallages, rocaïlles et jeux d'eaux 
42, rue des Gabillons, Croissy-sur-Seine (S.-&-O.) 


TÉL. : PRIncesse 20-46 


LÉ 


UNE VISITE EN AVANT-PREMIERE 


Fidèle à une certaine tradition flamande 
Cornelius Postma invente de nouveaux 
symboles qu'il peint en trompe l'œil 


Cornelius Postma vit dans le village où 
a vécu Rosa Bonheur. Ce village appartient 
à une commune dont un des hameaux est 
Port-Royal-des-Champs. Il habite une 
maison où le propriétaire précédent, un 
riche Anglais, avait fait installer un petit 
café. Pendant un an Postma s'est astreint 
à remplir les fonctions de cafetier villageois 
et à servir à boire à tout venant. En 1957, 
le café était ouvert. En 1958, il est fermé, 
mais Postma conserve de cette période le souvenir d’une expérience spirituelle. 
Ayant mené jusque-là une vie de peintre indépendant, il s'est, pour la première 
fois et alors que rien ne l'y obligeait, astreint à servir les autres. 

Ce goût de l'exercice spirituel, Postma le manifeste aussi dans son travail 
de peintre. Ayant exécuté une série de tableaux symbolisant les quatre saisons, 
il en a inventé une cinquième : celle des croyances et des superstitions. Cette 
saison dure toute l’année, mais c'est une saison, car les hommes subissent 
ses lois, comme ils subissent les lois du froid de l'hiver, de la chaleur de l'été, 
du bourgeonnement printanier ou de la décrépitude automnale. Comme les 
autres saisons, cette cinquième saison est représentée, dans la peinture de 
Postma, par des objets qui la symbolisent ; et ces objets sont peints en trompe 
l'œil, avec une extraordinaire minutie. 

Le tableau que Postma a intitulé « la Cinquième Saison » montre, posés sur 
une étoffe rouge, d’une part, une boule où sont gravées les lettres de l'alphabet 
cabalistique et, d'autre part, un vase en étain contenant quatre objets qui tous 
ont trait à une superstition : une patte d’aigle considérée par les Esquimaux 
comme un porte-bonheur ; une bougie à cinq branches qui protège les jeunes 
mariés mahométans contre les influences néfastes ; l'abraune, racine d'une 
plante qui pousse au pied des potences et qui est une promesse de fécondité ; 
enfin une arme à quatre pointes que les Polynésiens n’utilisent qu’à combattre 
les mauvais esprits. 

Quand on ignore le sens de tous ces objets, leur rapprochement crée la même 
impression d'insolite que, selon André Breton, on éprouve en lisant la phrase 
de Lautréamont qui évoque la juxtaposition d'une machine à coudre et d’un 
parapluie sur une table d'opération. 


Automne, 1957. 


Cinquième Saison, 1958. 


Né en 1903 en Hollande, élève de Joseph Cantre et Gustave de Smet, Postma 
a participé en 1927 à l'exposition surréaliste de Zurich. Aujourd'hui, sa peinture, 
qui est volontairement symbolique, n'est qu'involontairement surréaliste. 
C'est pourquoi Postma aime à se dire un surréaliste hérétique. 

Venu en France en 1927, en même temps que Kisling — avant de s'y fixer 
définitivement en 1939 — Postma a séjourné en Suède, en Suisse, en ltalie et 
en Espagne. Il habite Magny-les-Hameaux depuis 1954. Il prépare actuellement 
sa sixième exposition particulière à Paris, du 4 au 11 novembre, sur le thème 
des cinq saisons, à la galerie Vendôme, 12, rue de la Paix. 

Il s'est aménagé dans sa maison un atelier qu'il nomme son laboratoire. 
Celui-ci contient une grande table à dessin et une armoire qui renferme les 
objets généralement usés et abîmés dont il fait ses modèles et auxquels il 
veut rendre la vie en les introduisant dans des compositions qui leur confèrent 
un sens symbolique. 

Poupées cassées ou oiseaux morts, étoile de mer, clefs rouillées, racines, 
cheveux enfermés dans un cadre ovale, débris de grillage, étuis de pipe 
l'amour qu'il porte à tous ces objets explique sa facture minutieuse qui reproduit 
jusqu'à leurs moindres défauts. Il peint avec des pinceaux très fins dont certains 
n'ont que deux poils. Ses tableaux lui demandent entre cinquante et cent vingt 
heures de travail. [| examine ses modèles très soigneusement à la loupe. 

Ses toiles valent entre 200 000 F (22x16 cm) et 450 000 F (55x46 cm). 
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LA COLLECTION 


RÉALITÉS CHOISI 


conçue et réalisée en étroite collaboration 
entre la Société Phonographique Philips 
et la revue Réalités, a pour but de per- 
mettre aux discophiles de se constituer 
une discothèque exceptionnelle par la 
qualité de l’interprétation, de l'enregis- 
trement et de la présentation. 


L ES deux disques édités chaque mois 
(l'un de musique classique, l'autre de 
variétés) existent uniquement sous cette 
présentation au catalogue de la Société 
Phonographique Philips. Ils sont vendus 
séparément, sous albums numérotés. 


RAPPEL 
DES TROIS DERNIÈRES SÉLECTIONS 
Mai : 
Prokofiev : 
Deux concertos dans la magistrale interpré- 
tation d'Isaac Stern. C 8 


Le charleston : 


Une vivante évocation de 1925. V 8 
Juin : 

Schubert : 

Deux symphonies dans une version pleine 

de vie d'Eduard von Beinum. C9 


Les chansons de Bruant : 
Une résurrection du vieux Montmartre, par 
Patachou. V9 


Juillet : 
Grieg et Schumann : 


Deux concertos, par Hans Richter-Haasen. 
C 10 


Ambiance américaine : 
Une heure avec Garner, Miller et autres. V 10 


PHILIPS 


EN VENTE 
EXCLUSIVEMENT 


CHEZ LES DISQUAIRES 


CLASSIQUES 


Uïitime message de Mozart 
le Requiem. 


COLLECTION PHiLrps RÉALITÉS C 11. 


ONSTAMMENT hanté par l’idée de la mort, 
Mozart pouvait-il mieux mettre un 
point final à son œuvre qu’en compo- 

sant un Requiem? Partition bouleversante, 
aux richesses inépuisables, le Requiem repré- 
sente le génie mozartien dans sa totalité et 
dans sa plus pure expression. Le Wiener 
Staatsopernchor et le Wiener Symphoniker 
sous la baguette de Karl Bô6hm nous en 
offrentuneinterprétationresplendissante, aux 
accents tantôt déchirés, tantôt suppliants ; 
la perfection instrumentale n’a d’égale que 
la beauté des voix. L'enregistrement béné- 
ficie de la présence d’artistes exceptionnels : 
Teresa Stich-Randall, Ira Malaniuk, Wal- 
demar Kmentt et Kurt Bôhme, et d’une 
réalisation technique au relief sonore saisis- 
sant. L’ultime message du compositeur nous 
est ainsi magnifiquement restitué. 

Cet ultime message a d’ailleurs posé de 
nombreux problèmes aux musicologues et 
la genèse du Requiem baigne encore dans 
un climat de mystère. Nous savons qui était 
le noble inconnu dont le messager transmit à 
Mozart la commande d’un Requiem, nous 
savons également que le compositeur quitta 
la vie avant d’achever la partition et qu’elle 
fut terminée par un de ses élèves, François- 
Xavier Süssmayer. Cependant l’authenticité 
du Requiem fut mise en doute après la 
mort de Mozart, et maintenant encore les 
spécialistes s’interrogent afin de reconnaître 
les fragments qui sont dus à Mozart et ceux 
qui sont de la plume de Süssmayer. Si la 
controverse se poursuit, c’est que le Requiem 
possède une étonnante unité où le génie 
mozartien rayonne constamment, du Kyrie 
haletant au poignant Confutatis. 

Le Requiem est plus qu’une partition 
bouleversante, c’est véritablement une vision 
profonde de la mort et même une expé- 
rience de la mort telle que l’avait vécue 
Mozart en cette ultime année 1791. Mozart, 
que l’on se plaît à imaginer sous les traits 
d’un compositeur de menuets ou de spiri- 
tuelles symphonies, reste le même musicien 
lorsqu'il veut évoquer les angoisses de la 
mort. N'est-ce pas là encore le miracle du 
génie mozartien, la plénitude de sa création 
musicale ? 

Le Requiem de Mozart, dirigé par Karl 
Bôhm avec sa distribution éclatante, est un 
enregistrement d’une classe exceptionnelle : 
il est accompagné d’un album richement 
illustré et d’un texte détaillé sur la genèse 
de l’œuvre. 


ES DEUX DISQUES DU MOIS 


VARIÉTÉS 


Mahalia Jackson et une anthologie 
de spirituals. 


COLLECTION PHiLips RÉALITÉS V 11. 


OICI, réalisé par de prestigieux inter- 
prètes, un document profondément 
humain, une magnifique anthologie des 

chants religieux noirs américains. 

Le negro-spiritual constitue un cas unique 
dans l’histoire de l’Art ; né par un extra- 
ordinaire concours de circonstances, issu 
d’un peuple d’esclaves, il a su conserver 
pendant plus d’un siècle sa pureté primi- 
tive et toute sa puissance poétique, cepen- 
dant qu'il se répandit dans le monde entier, 
toujours interprété par ses perpétuels créa- 
teurs : les Noirs des Etats-Unis. Certains 
chanteurs ont acquis grâce à leur talent une 
réputation universelle : c’est le cas de 
Mabhalia Jackson, qui a mérité le titre de 
« la plus grande chanteuse gospel du monde». 
« Je chante la musique de Dieu, a déclaré 
Mabhalia, parce qu’elle me donne l’espoir », 
et la chanteuse noire a toujours refusé de 
quitter le répertoire du chant évangélique ; 
elle recherche avant tout la sincérité dans 
l'émotion ; puis elle veut communiquer 
cette émotion, et n’est satisfaite que lorsque 
ses auditeurs la partagent. Les mots sont 
impuissants pour traduire ses intonations 
bouleversantes ; c’est le résumé de la souf- 
france du peuple noir : n'est-ce pas là 
d’ailleurs la mission de tout chanteur reli- 
gieux ? Miles Mark Fisher écrivait justement 
dans Negro Slave Songs in the United 
States : « Si tous les spirituals avaient été 
conservés, ils constitueraient une histoire 
complète de toutes les émotions des Noirs 
américains. » 

Aux côtés de Mahalia Jackson et de ses 
gospel songs, l’excellent et célèbre ensemble 
du Norman Luboff Choir nous offre des 
interprétations inoubliables de quelques 
spirituals classiques tels que Nobody knows 
the trouble l’ve seen, Deep River, ou Swing 
low, sweet chariot. Pour sa part, le De Paur 
Chorus, dirigé par Leonard De Paur, pré- 
sente un répertoire passionnant de Calypso 
Christmas, de chants de Noël improvisés 
par les Noirs de l’île de la Trinité. 

L’album Spirituals et Gospels allie donc 
la variété à la qualité ; la fantaisie du 
Calypso Christmas succède au poignant 
message que nous livre Mahalia Jackson et 
aux parfaites harmonies du Norman Luboff 
Choir. L’enregistremenr, techniquement 
remarquable, est complété par de précieux 
documents photographiques qui illustrent 
un texte détaillé sur l’histoire du chant 
religieux noir. 


“ 


Fra Angelico : le Jugement dernier (détail), Florence. 
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CONFORT 
ET ÉLÉGANCE 


du style anglais 


Vous qui aimez lès meubles anglais, vous admirerez, dans 
le cadre de notrè exposition d’appartements entièrement 
installés, de ravissants ensembles de style Chippendale 
ou Regency. 

Qu'il s'agisse dé l’aménagement d’une salle à manger, 
d’un salon, d’une chambre à coucher ou d’un cabinet de 
travail, les spécialistes du département Décoration- 
Installation Lévitan se chargeront de recréer, chez 
vous, cette ambiance harmonieuse, ce parfait confort 
qui caractérisent le “home” britannique. 


Documentation N° 99 contre l'envoi de 10 timbres à 20 Frs. 


LEVITAN ‘ie raus 
74. Et Éleces 


Ensemble de salle à manger de style 


Reg 


copie de documents de l’époque, réalisé 


ency, 
en ébénisterie d’ 


Acajou. 


Notre prochain numéro 


Sur la couverture 
d'octobre, un ex- 
ceptionnel camée 
byzantin datant du 
IVe siècle. Trois 
grands décora- 
teurs parisiens 
répondent à une 
enquête : À quoi 
tient la faveur du 
XVIII siècle 7? 
Une thèse révo- 
lutionnaire : 
Brueghel était-il 
médecin ? Autres 
révélations : les caves de l'hôtel de Croy 
sont devenues un décor de fêtes ; Paul 
de Lamerie a imposé le goût français à 
l'argenterie anglaise ; le baroque déploie 
sa féerie dans les églises de Bavière ; 
une demeure Louis XIII, le château de 
Daubeuf. Tout ce qu'il faut savoir des 
sièges Transition. L'analyse d'un chef- 
d'œuvre : le tableau de Drouais qui vient 
d'entrer à Versailles et une suite d'extra- 
ordinaires animaux chinois de l'époque 
Han. Enfin, les rubriques habituelles sur 
les idées nouvelles, l'actualité des arts, les 
expositions à Paris et les cours des ventes. 


Vient de paraître 


ARCHITECTURE ET JARDINS 


L'architecture ottonienne, par L. Gro- 
decki. Coll. Armand Colin (96 figures dans 
le texte, 30 photos hors texte : 300 F). — 
Architecture religieuse en Alsace à 
l'époque romane dans le cadre de 
l'école romane du bassin rhénan, par 
Mme Marguerite Rumpler. Les Cahiers tech- 
niques de l'art (un vol. format in-4°, 22,5x 
27,5, 130 clichés au trait, 50 planches hors 
texte : 4 000 F). — L'opéra de Versailles, 
par Marie-Rose Langlois. Pierre Horay 
(un vol. 160 pages, 23 photos hélio hors 
texte, couverture plastifiée : 750 F). — La 
cathédrale de Bayeux, par Jean Vallery- 
Radot, Ed. Henri Laurens (un vol. 26 hélios, 
2 plans, 5 dessins, couverture illustrée : 
300 F). — Notre-Dame de Reims, intro- 
duction de Bernard Vitry. Librairie Hachette 
(un vol. 24x30 cm, 112 pages, 67 planches 
hélio : 1 750 F). — Vers une architecture, 
nouvelle édition revue et augmentée, par 
Le Corbusier. Ed. Vincent, Fréal et Cie (un 
vol. 16x24 cm, sous jaquette tirée en 2 cou- 
leurs, 274 pages illustrées : 1 200 F). 


MUSÉES 


L'art japonais à travers les siècles, 
la grande exposition de vingt siècles d'art 
japonais. Art et Style (documents en cou- 
leurs et noir, notes en français et en anglais; 
couverture souple : 1 200 F ; relié : 1 400 F ; 
planches libres : 1 500 F). — Les Pari- 
siennes, le N° 7 des peintres témoins 
de leur temps. Exclusivité Achille Weber 
(100 reproductions des œuvres présentées 
au musée Galliera et 600 dessins inédits, 
reliure toile avec illustration de Bernard 
Buffet ; un vol. 14x22 : 1 000 F). — L'Anti- 
quité chrétienne, au musée du Louvre, 
par Etienne Coche de La Ferté, conser- 
vateur au musée du Louvre. La biblio- 
thèque des Arts (un vol. 21x27, 128 p., 
76 illustrations, relié en parchemin blanc, 
sous jaquette glacée en couleurs : 3 600 F). 
De la collection au musée, par Pierre 
Salmon. Société française du Livre (un vol. 
14x19, 116 pages, 14 illust. hors texte 

960 F). — Trésors de l’'impressionnisme 
au Louvre, par Germain Bazin. Edit. 
Aimery Somogy (un vol. 330 pages, 215% 155, 
relié pleine toile, jaquette couleurs : 2 400 F). 


TOURISME 


Châteaux et Vallée de la Loire, par 
Jacques Levron. Arthaud (format 17,3* 22,7, 
non rogné, 252 pages, 179 héliogr., carte, 
sous couverture coul., d'après une aquarelle 


de Dignimont; broché : 2200 F; sous 
liseuse : 2 390F : relié toile, 3200 F). — 
Iran, éternel Iran, par Marie-Thérèse 


Ullens de Schooten. Elsevier (chaque alb., 
2208 124 p,, 100 illust. blanc et noir, 
plusieurs en coul. : 2580 F). — Petits 
Châteaux et Manoirs, par Stany Gauthier. 
Ed. Charles Massin (un vol. 22x28, relié 
pleine toile sous jaquette en couleurs, 
laquée, 160 p., 178 reproductions en hélio, 
12 hors-texte en couleurs : 2 940 F). — Val 
de Loire. Hachette (un guide, 11,5x*16 cm, 
552 p., relié pleine toile Pellior, 2 cartes 
couleurs, 2 cartes noir, 33 plans : 1 875 F). 
— Paris, Hachette (un guide, 11,5x16 cm., 
relié plein Pellior : 1 550 F). 


Traités du paysage et de la figure 
par André Lhote 


Un ouvrage technique sur l'art de peindre. Son 
auteur est le peintre André Lhote, qui fut le grand 
théoricien du mouvement cubiste. Le fond de ce 
livre fut publié voici déjà trente ans ; laprésenteédition 
est revue et corrigée, selon la formule consacrée. 
En fait, les remaniements apportés tendent à prouver 
que toute nouvelle forme d'art (l'art abstrait, pour 
ne pas le nommer) ne peut que s'incliner devant 
certaines lois éternelles de la peinture. Ce sont ces 
lois que l'auteur tente de dégager. Il les présente 
comme des théorèmes, suivis de démonstrations. 
Certes, les traités s'adressent avant tout au peintre 
professionnel (nombreux termes techniques, conseils 
pour le choix des couleurs, tant du point de vue esthé- 
tique que clinique, qualité des toiles, etc.) mais ils 
intéressent autant les amateurs de tableaux. Ceux-ci 
seront initiés aux problèmes que pose la confection 
d'un tableau : composition, équilibre, rythme, ombres, 
couleurs, passage, déformation des lignes et des 
volumes, etc. Toutes ces explications se placent 
sur un plan très élevé (elles ne s'adressent pas du 
tout aux peintres du dimanche). André Lhote défend 
avec conviction la notion du tableau-objet, limité 
à deux dimensions, qui a ses moyens d'expression 
propres (condamnation du trompe-l'œil et des 
perspectives classiques). Une série de reproductions 
de tableaux anciens et modernes — des fresques 
égyptiennes à Chagall — illustrent les théories de 
M. Lhote ; chaque œuvre est commentée du point 
de vue de l'exécution technique. Certaines confron- 
tations sont frappantes : une miniature du moyen âge, 
« Construction d'un château fort », et un paysage 
rural par Fernand Léger, une tête de Gréco et un 
Picasso cubiste, un Piero della Francesca et un 
Seurat (parallèle établi par ailleurs dans un récent 
article publié dans Réalités sur « les Grandes Familles 
de peintres », juillet 1958), un paysage mouvementé 
de Rubens et un van Gogh. Malgré les intentions 
systématiques de l'auteur, les « Traités du paysage 
et de la figure » font très bien comprendre que la 
peinture est un métier qu'il vaut mieux connaître 
non seulement pour mieux le pratiquer mais aussi 
pour mieux l'apprécier. Grasset, un volume 18,5 
x 25,5 de 340 pages, avec 175 reproductions dont 
9 en couleurs, cartonné sous jaquette: 3 500 F. 


Attributs et symboles dans l'art profane 
par Guy de Tervarent 


Dictionnaire des symboles établi de façon à pouvoir 
retrouver, à partir d'objets et de figures précis, le 
sens caché (devenu obscur, oublié ou douteux) 
des tableaux et sculptures à sujets profanes peints 
du temps de la Renaissance. Cet ouvrage, publié 
dans la collection des « Travaux d'humanisme et 
Renaissance », a été mené à bien par M. Guy de 
Tervarent, membre de l'Académie royale de Belgique, 
qui précise dans sa préface : « Le sens de certains 
attributs et d'un plus arand nombre encore de 
symboles dont usa la Renaissance s'est perdu. 
Ce livre a pour but de fournir à ceux qu'intéresse 
l’art de cette époque un moyen simple de le retrouver. 
Il procède du connu à l'inconnu. Dans toute sa 
composition, si obscure qu'elle soit, il existe quelque 
élément reconnaissable : une faux, une ancre, une 
licorne, un serpent, un palmier. Ce sont ces éléments 
qu'on trouvera rangés ici dans l’ordre alphabétique, 
avec les diverses significations que l'art leur a 
données. » Ce style clair et direct est celui de tout 
l'ouvrage. A l'inverse des peintres de la Renaissance 
qui possédaient des ouvrages pour les guider sur 
le choix des symboles (la mélancolie, la paix, l'Afrique, 
Vénus, etc.), les amateurs de tableaux peuvent 
aujourd'hui à l'aide de ce « dictionnaire d'un langage 
perdu » retrouver les intentions du peintre par l’inter- 
prétation des symboles. Opération passionnante 
et souvent révélatrice. Pour chaque symbole, l’auteur 
donne les diverses significations, après avoir relaté 
l'éthymologie (si l'on peut dire) de ces symboles. Un 
cahier d'illustrations (que l'on souhaiterait plus 
soigné) complète cette documentation remarquable 
dont le tome | seulement est publié : de Abaque à 
Jupiter. Droz, un volume 19x27 de 132 pages, 
plus un cahier de 44 reproduclions en noir, broché : 
INLS ONF 


Châteaux de Belgique 
par S. Doumic et E. Poumon 


Petit inventaire touristique de la Belgique, à l'usage 
des amateurs de demeures anciennes. Le titre exact 


Fe 


Au courant des arts 


LES LIVRES QU'IL FAUT LIRE 


est : «Châteaux, abbayes et hôtels ouverts au 
public ». Sous un format pratique, ce guide réunit, 
de façon sommaire mais très complète, tous les 
renseignements que peut souhaiter un visiteur de 
l'époque actuelle, c'est-à-dire non seulement voies 
d'accès et heures de visites mais aussi points de vente 
de photos etd'essence. Sur ce côté pratique se greffent 
une documentation, une prospection, qui seront une 
révélation pour de nombreux connaisseurs (même 
belges). Mme Solange Doumic, spécialiste des 
questions de demeures historiques, et M. Émile 
Poumon (qui sait comprimer en six pages l’histoire 
de l'architecture militaire, civile et religieuse en 
Belgique) ont dénombré soixante-quatre demeures 
à visiter : chacune est reproduite et présentée sur 
une double page de façon à en montrer l'intérêt 
et l'attrait. Une carte et un tableau récapitulatif 
permettent d'utiliser le guide selon sa propre humeur 
(si l’on préfère voir des tapisseries, si l’on est près 
de Gand, etc.). Cet ouvrage est annoncé comme le 
premier d'une série qui, sous un aspect modeste, 
représente un travail intelligent et utile. Tallandier, 
un volume 12 X20 de 130 pages, avec 94 clichés 
noirs, broché: 690 F, 


Géricault 
par Maurice Gobin 


Un collectionneur présente, pour servir la connais- 
sance de Géricault, les dessins et tableaux de ce 
maître (1791-1824) qu'il a réunis en qualité d'admi- 
rateur et de spécialiste. Au total, quarante-trois 
dessins et lavis et seize peintures, bien représentatifs 
du développement de la personnalité de Géricault, 
depuis les premiers croquis lavés à quatorze ans à 
l'un de ses derniers dessins, esquissé, à trente-trois 
ans, sur son lit de mort. Toutes ces œuvres sont 
très bien reproduites, en grand format, sur beau 
papier glacé. Notices et textes de la plus grande 
brièveté. Quatre Chemins, Editart, un volume 
18,5 X25,5 de 126 pages, avec 60 clichés noir, 
brochure forte sous jaquette: 3 000 F. 


Paris fin de siècle 
par Jean Roman 


Revue au galop de la vie parisienne entre 1870 
et 1900. Succession d'événements, surtout politiques. 
Agitation d'idées sociales. M. Jean Roman traduit 
la fièvre de Paris en ce dernier tiers de siècle où la 
France s'est souvent trouvée divisée en deux camps 
(laïcité, boulangisme, affaire Dreyfus). Les faits 
et les images défilent sur le rythme accéléré des 
vieilles actualités filmées, qu'une cadence aujourd'hui 
trop rapide porte à trouver cocasses. Il est peu 
question de peinture dans tout cela. Au passage, on 
se rend compte que Renoir a peint le « Déjeuner 
des canotiers » l'année même où Pasteur découvrait 
le vaccin contre le charbon. C'est sans rapport 
aucun, mais une certaine ambiance de Paris se 
dégage finalement du livre et l’on comprend quel 
attrait pouvaient avoir, à cette époque, les sujets 
choisis pour Manet, Degas ou Toulouse-Lautrec : 
le bar des Folies-Bergère, le café-concert, le Moulin 
rouge, les courses, etc. Toutes les illustrations 
couleurs de l'ouvrage de la collection l'« Encyclopédie 
essentielle » sont des reproductions de ces tableaux ; 
leur esprit est exactement dans le ton des photo- 
graphies de reportage qui apportent ici un témoi- 
gnage direct, varié et abondant de cette période qui 
s'achève en « Belle Époque ». Présentation luxueuse. 


Delpire, un volume à l'italienne 21,5 X19 de 
108 pages, avec 70 reproductions en héliogravure 
dont 12 en couleurs, relié sous illustration couleurs 
plastifiée: 2 000 F. 


De la collection au musée 
par Pierre Salmon 


Essai sur la psychologie des collectionneurs, de 
l'antiquité à nos jours. Forme littéraire : une thèse 
succincte qui amasse des faits et des citations pour 
démontrer l'évoiution de la notion de « rassem- 
blements d'objets d'art » (ou : de l'individualisme à 
l'institution collective). Il ne s'agit pas d'un ouvrage 
philosophique. M. Pierre Salmon prend plutôt plaisir 
à rappeler des aventures, des anecdotes et des 
avatars, survenus à des collections et à des collec- 
tionneurs au cours des siècles, qui tendent à prouver, 
si cela était utile, que les premières ont souvent 
changé, mais pas les seconds. Office de publicité, 
Bruxelles, un volume 14X18 de 124 pages, avec 
14 planches hors texte, broché sous jaquette: 900 F. 
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Par la majesté de ses paysages, la splendeur de ses monu- 
ments, l’animation colorée de ses fêtes, PASSES CONnEnAstes 
étonnants entre l’ancien et le moderne, l’Inde offre des 
acances inoubliables. 
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ectacles « Son et Lumière» se multiplient 
e cadence vertigineuse. Inventés il y a six 
M. Paul Robert-Houdin, conservateur du 
u de Chambord, ils s'étendent aujourd'hui 
ulement sur toute la France, mais ils ont gagné 
ys étrangers : l'Angleterre, le Portugal, la 
que et, très récemment, l'Italie. Parmi les plus 
s en France : Versailles, Chambord, Chenon- 
. Cet été, malgré le temps maussade, les « Son 
ière » ont attiré plus de spectateurs que l'année 
ente. Ce succès est l'une des raisons princi- 
| de la prolifération des spectacles « Son et 
nmière » (il est impossible de donner des chiffres 
ar ils échappent à tout recensement) ; pratiquement 
us les spectacles montés en 1957-1958 ont été 
ntables, quelles que soient leurs qualités. Et c'est 
r ce dernier point qu'il convient d'insister. 
11 n'existe actuellement aucune législation pour 
glementer les spectacles « Son et Lumière » : 
us, ou presque, sont dus à l'initiative privée. 
opération est rentable certes, mais elle exige un 
xancement ; celui-ci est assuré souvent par les 
unicipalités (syndicats d'initiatives) mais parfois 
:ssi par des sociétés privées. Il n'y a aucune auto- 
sation extraordinaire à demander. Seuls les Monu- 
æents historiques exercent un contrôle : encore se 
nite-t-il à une simple vérification du point de vue 
chitectural (deux principes : pas de dégradations ; 
s installations doivent être totalement invisibles). Si 
«S conditions sont respectées, personne ne peut 
opposer au spectacle ni même empêcher de 
appeler « Son et Lumière » (titre pourtant déposé). 
Alors une question s'impose : doit-on mettre un 
sin à ces spectacles ? Les dangers qui menacent 
Son et Lumière » sont la publicité et la médiocrité. 
>s deux maux ont déjà fait leur apparition dans 
»rtaines foires provinciales. Entre un coup de 
signard historique et une bousculade d'alcôve, 
yalement historique, les délices d’une boisson 
1zeuse… 
Si l'on ne veut pas jeter le discrédit sur les 
sectacles « Son et Lumière » — pour lesquels il 
iste à coup sûr une clientèle attirée par le côté 
erique — il est temps de leur donner des statuts 
gaux. À l'échelon le plus élevé, les Beaux-Arts 
rerchent la façon de contrôler ces spectacles, et 
. Paul Robert-Houdin lui-même, effrayé par la 
oissance si rapide de cet art nouveau, reconnaît 
"il est souhaitable de voir un comité officiel exercer 
1 contrôle effectif. 
« Assez de châteaux qui aboient», disent les 
“tracteurs de ce genre d'attractions, et ils ajoutent : 
Bientôt, pour attirer le public, on tombera dans 
grand-guignol et dans l'opéra-bouffe.» Il est 
dent qu'il serait inadmissible de voir (et d'entendre) 
> tels excès dans le décor des monuments que 
pntrôle par ailleurs l'État. Le temps et l'argent 
Spensés — six mois de travaux et d'études, prépa- 
tion de textes, équipements techniques, revenant 
des dizaines de millions de francs — doivent servir 
«clusivement les intérêts artistiques et touristiques. 
e ce point de vue, on peut dire qu'une trentaine de 
Son et Lumière », seulement, sont bien montés en 
ance. M. Paul Robert-Houdin, qui a été sollicité 
ir l'étranger pour créer des spectacles similaires (1), 
obtenu que, dans ces pays, soient créés des comités 
ipérieurs, composés de personnalités artistiques, 
ins la « bénédiction » desquels il est impossible de 
onter un « Son et Lumière ». Il serait heureux 
et uryent — qu'il en advienne de même en France. 


le 


(1) Les grands spectacles « Son et Lumière » 
l'étranger sont actuellement : le palais de Green- 
ch en Angleterre (affluence record : 6 000 spec- 
teurs en une soirée), le château de Belœæil en Bel- 
que, le cloître du monastère de dJeronimos au 
ortugal et, tout récemment, le château des Sforza 
Milan, en Italie (les deux mille places sont occupées 
us les soirs de représentation). Signalons qu'en 
ance Fontainebleau est le seul « grand » qui a vu 
us les projets « Son et Lumière » abandonnés. 
ul édifice religieux équipé en « Son et Lumière », 
ézelay est très critiqué : il est évident que sou- 
nt un monument simplement illuminé est plus 
oquent que de longues tirades, même en musique. 


dernier « coup » fiscal : la collection Regnault sera 


Amsterdam. — La chasse aux milliards, aux souvenirs et aux t 


NOUS avons cité ici même le mois dernier, à 


propos des difficultés que connaît actuellement 
le marché artistique français, le cas d'une collection 
de tableaux modernes qui risquait de ne pas être 
vendue en France à cause du régime fiscal. C'est 
maintenant officiel : la collection P.-A. Regnault, 
au lieu d'être dispersée à la galerie Charpentier, 
sera vendue aux enchères à Amsterdam, où elle se 
trouve depuis de nombreuses années. À Paris, les 
frais, taxes et autres se seraient élevés à près de 
50 % du produit de la vente. M. P.-A. Regnault, un 
industriel qui vécut en Indonésie, avait su réunir 
un ensemble de tableaux remarquables, principa- 
lement autour de l'École de Paris. Il fit de nombreux 
dons aux musées hollandais, lesquels, depuis sa 
mort, exposent une grande partie de sa collection 
personnelle. En gras, sur l'affiche de la vente, des 
œuvres — certaines célèbres — de : Chagall, Raoul 
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Un Chagall de 1928, la « Jeune Fille 
à la fenêtre», est l’une des principales 
œuvres de la collection P.-A. Regnault 
estimée près de deux cent millions. 


Dufy, James Ensor, Kandinsky, Modigliani, Picasso, 
Odilon Redon, Rouault, Soutine et Utrillo. Les deux 
jours de vente — les 22 et 23 octobre — aux côtés de 
M. Paul Brandt, directeur de la vente à Amsterdam, 
se tiendra un commissaire-priseur de Paris : M€ Alph. 
Bellier, maître incontesté des ventes publiques de 
tableaux modernes depuis trente ans. C'est la pre- 
mière fois qu'il se déplace dans une autre capitale 
pour officier. Et c'était vraisemblablement la seule 
chance pour que cette collection ne füt pas «enlevée » 
par un autre pays. 


EN dépit de la crise économique qui a frappé 
cette année les États-Unis d'Amérique, la 
galerie Parke-Bernet — la plus importante galerie 
de ventes publiques de New York — annonce un 
produit record pour la saison 1957-1958 : près de 
7 250 000 dollars, soit près de 3 milliards de francs 
au cours actuel (en augmentation de plus de 
200 000 dollars sur la saison précédente). La collec- 
tion Georges Lurcy a fourni à elle seule un total 
de 900 millions. Nous avons publié en son temps 
(Connaissance des Arts, janvier 1958) les prix et 
les commentaires de cette vente qui a surtout 
« poussé » les impressionnistes. Les plus gros prix 
de l’année figurent dans cette vente. Il ne faut cepen- 
dant pas oublier que près de deux mille tableaux ont 
été présentés cette année chez Parke-Bernet, dont 
sept cents au cours de « nocturnes », qui connaissent 
un succès croissant. Au cours de ces soirées, on 
a noté un Signac, «le Moulin », adjugé 10 millions 
de francs : un Picasso, « Femme aux bas bleus », 
8 800 000 F : un Modigliani, « l'Acteur Gaston Modot», 
6 600000 F et un Rouault, « Paysage biblique », 
6 millions de F. Les impressionnistes américains 
montent aussi : un paysage newyorkais par Childe 
Hassam (mort en 1935) a été payé 1 800 000 F. Les 
peintres anciens et ceux du XIX: ont été, en regard, 
peu favorisés. Toutefois, Corot devient, en Amé- 
rique aussi, plus recherché pour ses femmes que 
pour ses paysages frémissants ; une « Italienne de 
profil» a été achetée 6 650 000 ES 
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IL est temps de réglementer les ‘spectacles « Son 
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Le XVIIIe siècle français a tenu la vedette des 
ventes de meubles et d'objets d'art. Rappelons 
qu'une soupière en Sèvres à fond rose (auquel un 
article sera consacré dans notre numéro d'octobre) 
d'époque Louis XV a été payée 12 millions de F à la 
vente Lurcy. Il faut citer, en outre, une commode 
Louis XV par Boudin, à 7 millions, et une paire 
d'aiguières en porcelaine de Saxe, avec montures 
de bronze doré, à 6 650 000 F. L'argenterie ancienne 
a, de son côté, conquis de nombreux amateurs ; 
dans ce domaine, les objets anglais et américains 
dominent le marché des U.S.A. 

La haute époque fait des progrès, comme en 
Europe. Une statuette en bronze de Java a atteint 
1 600 000 F et un manuscrit aztèque, 2 300 000 F. 
Enfin, il faut signaler un autre secteur qui a été animé 
cette année : les estampes japonaises. Deux épreuves 
de grande qualité et de toute rareté, signées Norishige, 
ont coté 1 250 000 F et 1 300 000 F. 

Une constatation d'ensemble s'impose : la diffé- 
rence de valeur qui sépare les objets de grande classe 
et ceux de «second rang» s'est accrue encore 
cette année (au bénéfice de la qualité, bien entendu). 


{L y a cent trente-deux ans, le 13 août 1826, mourait 

le grand médecin français Laënnec qui découvrit 
réellement l’auscultation. En souvenir, une exposition 
s'est tenue à la faculté de Médecine de Paris ; 
le souhait de son plus ardent organisateur, le 
Dr J. Auffret (qui est également un grand connaisseur 
de céramique) est de voir réaliser à Paris — dans un 
musée ou à la Faculté — une salle qui perpétuerait le 
souvenir de Laënnec. De nombreux objets personnels 
(dont son stéthoscope et une tabatière en écaille 
offerte par Chateaubriand) ont été retrouvés. 
D'autres manquent encore : la voiture orthopédique 
que Laënnec s'était aménagée, le petit fusil qui ne 
le quittait jamais et son violoncelle, qui aurait été 
légué à une société d'archéologie. L'appel du 
Dr Auffret sera-t-il entendu ? 


LA vente aux enchères des « surplus » du musée 

des Beaux-Arts de Lyon (une soixantaine de 
tableaux de grandes dimensions sinon de grand 
intérêt) qui devait avoir lieu à l'Hôtel Drouot le 30 juin 
dernier a été annulée. En dernière minute, on s'est 
aperçu qu'il manquait une signature à la requête de 
vente. L'opération — sans précédent dans l'histoire 
des musées français — serait reportée à l'automne. 
Si la signature est donnée. L'aura, l'aura pas ? 


EXPOSITIONS. Les peintres du groupe de Pont- 

Aven, auquel appartint Gauguin, se sont réunis 
autour de Sérusier au musée des Beaux-Arts de 
Quimper (jusqu'au 30 septembre). A Aix-en-Provence, 
le pavillon de Vendôme expose soixante-treize 
dessins, peintures et sculptures prêtés par un grand 
collectionneur parisien (qui tient à conserver l’ano- 
nymat) : réunion des têtes de file de l'école de Paris 
en partant de Picasso, Braque et Dufy. Jusqu'au 
28 septembre. A Dijon, l'excellente réunion des 
« Plus Belles Œuvres des collections de la Côte- 
d'Or» restera visible au musée des Beaux-Arts 
jusqu'à fin septembre. Enfin, le musée archéologique 
de Nevers abrite jusqu'en octobre cent « Sculptures 
romanes nivernaises » provenant des églises de la 
région. 

La collection de tapis orientaux de Robert de 
Calatchi, exposée au musée des Arts décoratifs de 
Paris il y a trois ans, entreprend un nouveau voyage ; 
durant le mois d'octobre, elle ornera les murs du 
salone Napoleonico du palais Brera, à Milan. Expo- 
sition organisée avec le concours du musée Poldi- 
Pezzoli qui possède, entre autres, deux tapis persans 
célèbres : un tapis de chasse daté 1523 et un « poème » 
jonché de roses. 


L'ANTIQUAIRE Maurice Chalom qui vient d'écrire 
un livre : «le Père Bon Dieu au marché aux 
Puces », propose 100 000 F à la première personne 
qui lui permettra de retrouver l'acheteur qui trouva 
aux Puces, un peu avant 1914, un mortier en or et 
pierres précieuses « camouflé » en bronze — pièce 
achetée bien entendu pour une bouchée de pain. 
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HINTON AMPNER HOUSE, MODÈLE DE LA GRANDE DEMEURE 
_ OÙ LE CONFORT EST ANCIEN, ET ENTRETENU, COMME LES 
= MEUBLES, LES LIVRES, LES TABLEAUX ET LES OBJETS D’ART 
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Le manoir de Hinton Ampner, dans le comté de Hampshire, en Angleterre, 
appartenait à l’origine au Prieuré de Saint-Swithun à Winchester. Il était 
destiné à l’aumônier. Le nom de ce personnage ecclésiastique (Almoner) 
s’attacha au domaine et, selon les altérations du langage, se transforma en 
Ampner. 

Au moyen âge, il y avait en ce lieu champêtre une maison, qu’un incendie 
détruisit au xv® siècle. On la remplaça par un manoir Tudor qui subsista jus- 
qu’en 1793. Cette fois ce ne fut pas le feu qui se mit de la partie, mais les 
fantômes. Ils menèrent des bacchanales si endiablées qu’ils rendirent la maison 
inhabitable. Plutôt que de la leur abandonner on préféra la démolir. 
On construisit une nouvelle demeure qui forme le centre de l’édifice actuel 
et qui est, du moins on veut l’espérer, totalement purgée de fantômes. 

En 1867 des gens d’un goût douteux élargirent cette maison « georgian » 
et l’enfouirent dans une « coquille » du plus déplorable style Victorian Tudor. 

L’actuel propriétaire, Mr Ralph Dutton, descend du quatrième baron Stawell 
dont les apparitions surnaturelles rendirent inhabitable l’ancienne maison. Il 
a jugé que la meilleure façon d’amadouer les fantômes était de restaurer une 
vieille demeure selon les règles du goût. Entre 1936 et 1938 il s’attaqua à 
réhabiliter l’ancienne petite maison « georgian ». Il ne garda de la partie 
« victorian » que le grand salon et l’aile de service, mais 1l leur assura une unité 
de style avec l’ancienne partie « georgian ». Et il réduisit la maison d’environ 
dix pièces. 

Mr Ralph Dutton est qualifié pour ce genre de travaux. Il a écrit des articles 
sur des problèmes d’architecture et de décoration. Il a même publié un livre 
sur les châteaux de France. 

Les principaux travaux furent achevés au moment de la déclaration de guerre. 
Pendant six ans le manoir servit d’école. En 1945, Mr Ralph Dutton revint 
vivre à Hinton Ampner House. Il compléta la décoration et l’aménagement. 

La demeure a trouvé enfin son équilibre dans un paysage typiquement anglais. 
Elle est entourée d’un jardin charmant, au delà duquel on aperçoit des prairies 
ponctuées de bouquets d’arbres qui s’en vont vers un horizon caractéristique 
du Hampshire. 

Le hall d’entrée a une grande et familière allure avec ses murs d’un beige 
pâle et ses boiseries blanches. La cheminée en porphyre, massive et puissante, 
jette une note sombre, que renforcent les deux vases en porphyre et serpentine 
qui l’ornent. Cette cheminée provient d’un château d'Écosse que l’on a démoli : Après de multiples vicissitudes depuis le XVI® s. 


Hamilton Palace. Des colonnes en porphyre ajoutent à ce hall leur solennité — feu, reconstruction, fantômes, transformations — 
minérale le manoir d'Hinton Ampner domine de son archi- 
. OT d n es rec ? tecture « georgian » la campagne du Hampshire au 

On retrouve encore le porphyre, allié au marbre, sur le dessus d’une console cud de l'Aneterre. Un ta di pren te 
en bois doré du xvinre siècle. Un grand tableau la surmonte. Il représente un déroule ses allées bordées d'ifstalllés Peltete utiles: 


jardin hollandais (1620) dans sa stricte ordonnance végétale, au-dessus duquel vasques remplies de fleurs animent le paysage. 


vogue un grand ciel inquiet. 
Concourent à la majesté de ce hall des colonnes de marbre vert, une grande 


table ronde en acajou clair incrusté d’ébène qui date de l’époque Regency, 
un buste d’Auguste en porphyre et marbre du xvi® siècle. Des portraits de 
famille accueillent le visiteur avec une noble décence. 


Les tons verts de la campagne anglaise,qui vient mourir au pied de la maison, se continuent 
dans le petit salon dont les murs sont tapissés de papier velours à rayures vert foncé et vert * 
clair. Les boiseries sont également vert pâle et beige et les sièges, tendus d’un tissu roux. Point 
d'attraction de la pièce, une cheminée plate à l'anglaise en marbre blanc, qui avait été dessinée 
par Adam pour une maison aujourd'hui détruite dans Adelphi Terrace à Londres. Le paysage 
qui surmonte la cheminée est l'œuvre de Zuccarelli (1710-1788) ; un miroir entre les deux fenêtres 
date de la fin du XVIII siècle allemand. De chaque côté de la cheminée, on a disposé des 


plaques de Wedgwood noires. La chaleur des couleurs accentue le caractère familier de ce salon. 
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Amateur d'art et auteur d'articles sur l'architecture, le 
maître de maison a fait de la bibliothèque de Hinton 
Ampner House le centre de ses activités. La cheminée 
française d'époque Empire provient de Laleham, près 
de Staines. Elle est en porphyre, décorée d'une plaque 
de bronze doré qui représente une fameuse fresque 
romaine : &le Mariage Aldobrandini ». Une pendule 
également en porphyre et deux obélisques de marbre 
trouvent place sur cette cheminée surmontée d'un 
paysage de Bonavia intitulé : « les Cascades de Tivoli». 


Comme dans toutes les maisons de style georgian, 
les murs, les portes et les plafonds appartiennent ici 
plus à l'architecture qu'à la décoration. Les livres de la 
bibliothèque sont encastrés dans le mur entre des 
pilastres de porphyre vert. Le dessus de porte repré- 
sente, dans le style Robert Adam, une danse à l'antique. 
Une table-bureau en bois de rose et une chaise 
d'époque Regency noire à incrustation d'ivoire prou- 
vent la volonté du maître de maison de créer un 
confort plaisant et parfait en mélangeant les styles, 
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Porphyre, serpentine et marbre contrastent (photo ci-dessus) avec 
les murs peints en beige et blanc: porphyre sombre pour la cheminée 
qui provient d'un vieux château démoli d'Écosse, pour la paire de 
colonnes à monture de bronze doré; marbre clair pour le plateau 
de la console en bois doré du XVIIIe siècle; serpentine verte pour 
les paires de vases qui ornent la cheminée. Un tableau de Pannini, 
peintre italien du XVIIIe, représente des ruines antiques ; un autre, une 
scène de jardin hollandais, du XVIIe siècle. Cet ensemble de porphyre 
sombre contraste avec le ton beige des boiseries et conserve à 
cette pièce la dignité et la froideur qui conviennent à un hall d'entrée. 


Le plafond de la salle à manger fait de cette pièce l'une des plus 
spectaculaires de la maison. Dessiné par Robert Adam pour une 
maison londonienne de Berkeley Square, l'original de ce plafond est 
conservé par le Soane Museum à Londres. Les reliefs de stuc blanc se 
détachent sur un fond rose, gris et vert. Le miroir en bois doré et plâtre 
est également l'œuvre de Robert Adam. Le mobilier d'acajou dans le 
style de Chippendale date de la fin du XVIII siècle. Au sol, un tapis 
de la Savonnerie de tons beige et rose ; aux fenêtres des rideaux de 
soie vert pâle complètent, avec quelques pièces de Sèvres et une paire 
de candélabres Empire, un décor pastel tel que R. Adam le préconisait. 
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D'architecture « georgian », le grand hall d'entrée s'équilibre de 


colonnes de marbre vert. Une table Regency en acajou est incrustée 
d'ébène. Plusieurs bustes antiques ornent la pièce dont un Auguste 
en porphyre et marbre de couleur qui date du XVIIe siècle. Le long 
de l'escalier des portraits de famille d'influence victorienne et des tapis 
d'Orient complètent un ensemble fait pour accueillir les visiteurs. 


L'atmosphère victorienne conservée dans le grand salon rappelle 
les grandes transformations subies par le manoir en 1867. Les tons 
dominants sont ici le jaune et le bleu : jaune que l'on retrouve dans 
le mobilier Louis XV en bois doré garni de tapisserie au point du 
XIX° siècle et bleu du plafond et des objets de porcelaine. Des 
tableaux — un portrait de famille par Edwin Long, 1857 — contribuent 
à donner à cette pièce un aspect de confort familier et de simplicité. 


Page en couleurs. 


L'accumulation et le mélange des styles et des objets des XVIIIe 
et XIX: siècles conservent au salon l'aspect qu'il eut dès sa création 
à l'époque victorienne. La décoration des maisons anglaises trahit 
plus un respect du passé qu'une organisation d'ensemble strictement 
établie ; c'est ainsi qu’un confort et une intimité tout particuliers 
émanent d'Hinton Ampner, de chaque objet, souvenir personnel, 
de chaque portrait de famille, de chaque style de meuble, choisi par les 
membres successifs des familles qui habitent ici depuis le 

premier aumônier du Prieuré de Saint-Swithun au XV: siècle. FIN 
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graves code ces HE Dus re Un tapis lie-de-vin à dessins vieil 
une table en bois de rose et une chaise Ce peinte en noir, avec d 


dessins ivoire, animent l’ensemble. 


La cheminée est française, d'époque Empire. Le porphyre lui a Lotei aussi " 


sa gravité cordiale, ainsi qu’à la pendule qui la décore. Un tableau de Bonavia 
(milieu du xvue siècle) représente le frais paysage de Tivoli. FU 
Les canapés et les fauteuils, recouverts de tissu aubergine, et les tables 


Regency en bois zébré ajoutent quelques teintes d’une plus vive animation. 

Le grand salon date de 1867. Ses murs sont éclairés par du papier jaune 
pâle rayé, ses portes et ses boiseries par du jaune pâle également. Le plafon 
bleu ciel est très lumineux, avec sa corniche or et blanc. La cheminée en marbre 
blanc contribue aussi à éclairer l’ensemble. Le tapis de la Savonnerie, de 
1850, est également de couleur claire. Les fauteuils anglais et dorés du XVIe 
siècle sont recouverts de tapisseries au point du xix°. La table console du 
xviIre siècle a de la grâce sous son marbre gris. Le grand lustre de cristal 1800, 
les vases de Paris au fond « écaille » et les portraits du père de Mr Dutton 
avec son frère et sa sœur : tout cela est d’une intimité claire et touchante. 

Le petit salon est plus secret et plus sombre. Ses murs sont recouverts d’un 
papier velours à rayures vert foncé et vert pâle. Ses boiseries allient le vert 
pâle au blanc ivoire. 

La grande cheminée blanche, par Robert Adam, provient d’une maison 
d’Adelphi Terrace à Londres, démolie en 1937. Elle est encadrée, par contraste, 
de médaillons ovales de Wedgwood noir. 

Les fauteuils sont recouverts de tissu roux. Le miroir Xvmm® siècle, entre les 
fenêtres, vient du nord de l’Allemagne. 

La salle à manger est une des pièces les plus spectaculaires du manoir. Son 
plafond, dessiné par Robert Adam, provient d’une maison de Londres, à 
Berkeley Square. La cheminée, d’Adam également, ainsi que les portes et les 
volets intérieurs ont la même provenance que la cheminée du petit salon. Les 
médaillons du plafond sont probablement l’œuvre d’Angelica Kauffmann. 

Le mobilier en acajou date de la fin du xvine siècle. Il tranche nettement 
sur les rideaux de soie vert pâle. Les candélabres Empire portent haut la 
lumière. Le buffet 1800, en acajou incrusté d’ébène, est plein d’une charmante 
bonhomie. Il est muni familièrement, de chaque côté, de portes pivotantes 
qui contiennent les étuis à couteaux. Sous le dressoir est niché un fort curieux 
chariot, de la fin du xvure siècle. Il ne fut jamais mobile. Il ne roula donc 
jamais dans l’appartement. Il ne servait que de rafraîchissoir. 

Quant au miroir doré Chippendale, enserré dans les volutes de ses plumes, 
il vient d’une salle d’assemblée de Bath. 

Telle est Hinton Ampner House, manoir décoré dans de chaudes harmonies 
viriles et qui, après avoir échappé aux fantômes. eut la chance de trouver en 
Mr Ralph Dutton un homme de goût capable d’exorciser tous les revenants 
de l’autre monde et de satisfaire, par la sobriété et la vigueur de ses idées 
décoratives, tous les amateurs de style anglais. 
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DEUX SIÈCLES PAR DES ÉBÉNISTES A QUI IL ET né DE REPRODI ) 


FIDÈLEMENT DES MODÈLES ANCIENS. UNE SEULE MÉTHODE D'AUTHENTI 


CATION : L'EXAMEN CONJUGUÉ DUSTYLE, DES FORMES, DE LA FABRICATIO: 


L'EXPERTISE DES MEUBLES ‘© BOULLE 


Père d'une lignée d'ébénistes, André-Charles 
Boulle a laissé son nom à une famille de meubles 
d'ébène marquetés de cuivre et d'écaille dont il 
fut le plus célèbre fabricant. Ces meubles ont connu 
une faveur presque constante, du règne de Louis XIV 
à celui de Napoléon III. Le portrait présumé de 
Boulle, exécuté dans la technique qui porte son nom, 
appartient au musée des Arts décoratifs (donation 
David-Weill ; haut. : 22 cm). Le cuivre rehaussé de 
nacre se découpe sur un fond d'écaille rouge. 
Meubles d'époque, copies, créations ou inspirations, 
les meubles Boulle sont aussi divers que leurs auteurs 
généralement anonymes. A.-C. Boulle, d'ailleurs, 
ne signa aucune de ses œuvres car l'usage de 
l'estampille n'était pas encore institué de son vivant. 
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Les meubles Boulle forment dans l’histoire 
des styles une famille particulièrement bril- 
lante. Nés au xvir® siècle, ils ont connu 
jusqu’à la fin de l’ancien régime un succès 
considérable. Au xix® siècle, ils continuaient 
d’être des exemples prestigieux, imités 
par les plus adroits ébénistes. Dans cette 
lignée, exclusivement parisienne, la médio- 
crité d'exécution n’a pas sa place. On 
comprend dès lors l’intérêt que le Boulle a 
mérité, de Louis XIV à Napoléon III, aux 
yeux des amateurs les plus avertis, du 
fameux financier Samuel Bernard — qui 
paya avec plus de facilité que le Roi Soleil, 
dit-on, 50 000 livres (sept millions et demi 
de francs actuels) pour une table-bureau — 
au marquis d’Hertford, dont les collections 
réunies au xix® forment aujourd’hui une 
partie de la Wallace Collection de Londres. 

Pour décorer les meubles et les objets les 
plus divers, la marqueterie Boulle fait appel 
de façon presque symbolique aux trois 
règnes de la nature : l’animal, le végétal et 
le minéral. L’effet produit est d’arabesque 
d’or ou d’argent sur fond noir, brun, rouge 
et quelquefois vert, par l’emploi de laiton 
ou d’étain, opposés à l’écaille foncée ou 
blonde, ou à la corne bleuie ou verdie. Les 
plus beaux meubles Boulle sont ceux qui uti- 
lisent pour bois l’ébène. Celle-ci doit être 
peu visible, réservée en général aux bordures 
et aux châssis de portes (l’ébène peut être 
remplacée par du simple bois noirci). 

Pour fabriquer du Boulle, une feuille de 
métal et une feuille d’écaille de même épais- 
seur sont superposées puis découpées 
ensemble à la scie suivant un dessin tracé. 
Ces découpages permettent de réaliser, en 
contrariant les matières, deux panneaux 


identiques mais d'effets opposés. Le pre- 
mier, à fond d’écaille et dessin de métal, est … 
dit de « première partie » ; c’est en général 
le plus apprécié. Le second dit de « contre- 
partie », à fond de métal, utilise l’écaille 
comme dessin ; son aspect est plus froid. - 
Détail supplémentaire : le métal de « pre- 
mièie partie » est le plus souvent repris au 
burin : des lignes gravées suivent le dessin 
de la découpe pour atténuer la sécheresse 
du métal ; au contraire, le métal de contre- 
partie reste presque toujours lisse. 

Le nom de l’ébéniste André-Charles 
Boulle (1642-1732) est utilisé pour désigner 
ce procédé si particulier, non pas parce 
qu'il l’a inventé mais parce qu'il l’a conduit 
à son point de perfection — ou, plus exacte- 
ment encore, parce qu'il a su lui donner ses 
modèles devenus classiques. 

On comprend qu’une technique si spéciale 
et si respectueuse de son « inventeur » donne 
congénitalement à tous les meubles Boulle, 
quelle que soit leur époque, une certaine 
ressemblance : un véritable air de famille. 
Pour leur donner une date avec sûreté, il 
faut recourir à l’examen combiné des maté- 
riaux, du décor, des lignes et des méthodes 
de fabrication. Ne pas négliger l’interpré- 
tation des estampilles (en usage réglemen- 
taire à partir de 1743). Ne pas se contenter 
d'un seul témoignage mais, au contraire, 
les confronter. Ne pas oublier que de tout 
temps des ébénistes ont fabriqué des copies 
(qui se veulent intégrales) de meubles origi- 
naux du grand André-Charles Boulle. Le 
but essentiel de cette étude est de mettre en 
lumière les détails qui peuvent, de façon 
plus ou moins formelle, être considérés 
comme des indications « d'époque ». 


Le bréviaire de tous les fabricants de Boulle est — comme vont le 
montrer certains exemples dans les pages suivantes — un recueil de 
gravures intitulé « Nouveaux Dessins de meubles et ouvrages de 
bronze et de marqueterie inventés par André-Charles Boulle » et édité 
par Mariette sans doute au cours du XVIII® siècle (malheureusement 
sans précision de date). La plupart des meubles, les torchères et les 
pendules montrent des formes encore solennelles mais avec une 
ornementation rocailleuse, signes caractéristiques du style qu on 
nomme aujourd'hui Régence. Ces documents montrent l'esprit 
d'invention d'André-Charles Boulle et la diversité de ses créations. 


Une certaine rigueur de style 
caractérise, outre la symétrie, 
le «Boulle» décor typiquement 
Louis XIV. Un miroir de che- 
valet, conservé à Londres dans 
la Wallace Collection(ci-contre), 
atteint cette somptuosité qui 
est bien à l'image de Versailles ; 
il porte les armes de Charlotte 
de Saint-Simon, fille du duc 
(qui est l’auteur des célèbres 
« Mémoires ») et princesse de 
Chimay. L'envers du miroir 
(haut. 0 m 75) au bâti de chêne 
est plaqué d'ébène et marqueté 
de cuivre sur fond d'écaille 
selon des motifs bérinesques 
qui s'organisent comme une 
véritable ferronnerie dorée avec 
desenroulementsgéométriques. 


Les seuls meubles qui soient 
incontestablement de la main 
d'A.-C. Boulle sont les deux 
commodes en paire exposées 
au Trianon de Versailles. Des 
recherches effectuées par 
M. Pierre Verlet permettent de 
prouver leur commande royale 
et leur livraison en 1709. Les 
formes commencent à se 
galber ; les bronzes sont 
encore importants et très 
abondants ; ils ne jouent pas 
seulement ici un rôle de finition 
décorative : ils maintiennent 
aussi l'assemblage des diffé- 
rentes parties du meuble. Leur 
effet spectaculaire fait oublier 
le rôle utilitaire des pieds- 
toupies, indispensables pour 
assurer le bon équilibre de 
ces meubles monumentaux. 


Des arabesques régulières d'une parfaite symétrie 
couvrent avec discrétion les panneaux des meubles 
d'époque Louis XIV en marqueterie de Boulle (détail 
ci-dessus d'une porte d'armoire, appartenant à 
un collectionneur de Paris). On remarque que les 
éléments courbes se raccordent entre eux par des 
angles vifs et qu'ils se découpent sur un fond net. 
Souvent, sur le meuble Boulle de la fin du XVII® siècle, 
au centre du panneau, un cartouche encadre un bas- 
relief de bronze doré. Ce décor, volontiers austère, 
va s'adoucir dès le début du XVII siècle. 


Le mariage du métal et de la marqueterie de bois 
de couleurs prouve que le grand ébéniste utilisa 
les deux procédés. L'armoire ci-dessous, acquise 
par le Louvre sous Louis-Philippe, est de proportions 
importantes, et son architecture sévère, ses panneaux 
rectilignes, sa construction massive permettent 
de la dater avec certitude du règne de Louis XIV 
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Deux coffrets de mariage d'époque Louis XIV, 
appartenant à deux grandes collections parisiennes, 
montrent les effets différents, obtenus avec le même 
dessin suivant que le métal joue sur l'écaille ou 
l'écaille sur le métal. Ces éléments opposés étaient 
obtenus simultanément lors de la fabrication (décou- 
page à la scie d'une feuille de métal et d'une feuille 
d'écaille accolées). Pour ajouter à la diversité, le 
piétement de l'un des coffres n'est pas de la même 
partie que le coffre qu'il porte tandis que l'autre 
ensemble est réalisé en inversant les éléments. 


Les motifs empanachés, dans le « Boulle» de 
style Louis XIV, semblent fuser à partir d'un point 
précis. Cependant, l'élégance de la ligne générale 
du médaillier ci-dessous, conservé au château de 
Versailles, ses dimensions réduites conduisent à 
penser qu'il s'agit ici d'un meuble fabriqué sous 
Louis XVI « dans la manière » du Boulle Louis XIV. 


Il convient tout d’abord d’écarter 
les meubles à inscrustations de Ja fin du 
xvI® siècle et de la première moitié du xvire, 
exclusivement décorés d’étain. 

Seuls les travaux réalisés en marqueterie 
sont ici en cause. Autre précision historique : 
les premiers Boulle sont antérieurs à André- 
Charles Boulle ; ils apparaissent au temps 
de la minorité de Louis XIV. Ce sont des 
meubles d’aspect sévère : bureaux « Maza- 
rin » (voir Connaissance des Arts, février 
1958), tables et cabinets, dont le bâti est 
recouvert d’une marqueterie à grandes 
volutes grasses regravées au burin. Ils ne 
comportent pas de bronze. 


CERSIYELE 


C'est véritablement sous le règne de 
Louis XIV, et plus précisément vers sa fin, 
que la marqueterie Boulle a gagné ses titres 
de noblesse. Sa personnalité se définit 
et s'impose dès ce moment. Le Boulle 
Louis XIV de la grande époque — c’est- 
à-dire des années 1675 à 1695 — se présente 
sous forme d'’arabesques qui s’inspirent 
volontiers des dessins de Bérain, ornema- 
niste et ordonnateur des fêtes de Louis XIV. 
La marqueterie se déploie comme une fer- 
ronnerie, aux arrondis qui s’enroulent de 
façon régulière, volontiers géométrique (les 
rinceaux sont de véritables arcs de cercle), 
aux « raccords » brisés qui ne refusent pas 
les angles droits. Ce décor, assez altier, se 
découpe avec franchise sur un fond qui 
lui-même se veut assez imposant, assez 
découvert. 

Dès les dernières années du xvir® siècle 
(c’est une époque où les formes évoluent 
rapidement), le style de la marqueterie 
Boulle va s’assouplir. Certes, il garde toute 
sa vigueur et il continue à s’inspirer des 
motifs bérinesques, mais on sent un besoin 
de donner aux arabesques des lignes plus 
souples. Avec le xvirre siècle apparaissent 
les meubles aux lignes galbées ; la marque- 
terie Boulle, si délicate à réaliser, appliquée 
jusqu'alors aux seules surfaces planes, va 
suivre le mouvement. Progressivement, et 
rapidement semble-t-il, le Boulle se plie à 
toutes les exigences de style. Le Boulle 
Régence — une grande période de produc- 
tion — voit fleurir les arabesques mêlées de 
personnages : danseurs d’opéra dans des 
décors de ballets; animaux dans des contre- 
courbes capricieuses. 

L'approche du style Louis XV entraine le 
Boulle vers des jeux de lignes qui ont 
l’aisance d’une végétation naturelle. A vrai 
dire, les meubles Boulle de pur style 
Louis XV (car du temps de Louis XV cer- 
tains ébénistes, tel Dubois, ont fabriqué 
déjà des copies Louis XIV) sont fort rares. 
C'est seulement du temps de Louis XVI que 
part une seconde vague, plus importante 


L'importance des bronzes est parfois telle que la marqueterie ne joue plus 
qu'un rôle secondaire, comme on peut le noter pour une commode en Boulle 
(haut. 0 m 84) vendue trois millions en 1957 à la galerie Charpentier. Ils ne se 
contentent pas de souligner le dessin de ce meuble qui date de la fin du règne de 
Louis XIV : ils en constituent la structure même et s'incorporent à son architecture. 


La combinaison de première partie et de contre-partie de marqueterie Boulle, 
qui se pratiquait déjà au temps de Louis XIV, est visible danslacommode ci-dessous 
d'une collection particulière, caractéristique des primes années du XVIIIe siècle. 
Plus on avance dans le siècle, plus les bronzes s'allègent : le décor de marqueterie 
créé par André-Charles Boulle devient plus fouillé, plus abondant et plus fin. 


Un décor à la Bérain, où personnages et animaux se mêlent aux arabesques, 
couvre le plateau d'une table-console Régence de la collection Samy Chalom. Le 
modèle en a été donné par l’un des dessins de Boulle (voir page 36) publiés par 
Mariette au cours du XVIIIe. On connaît de nombreuses variantes de ce meuble. 


Meuble conforme à un projet (?) « inventé » par Boulle (voir page 37) le bureau 
reproduit en bas de page a été vendu en 1953, chez Sotheby à Londres, 1 700 000 F, 
lors de la vente Ashurnham. Il porte l'estampille de Jacques Dubois, qui fut reçu 
maître en 1742, Deux solutions : ou il s'agit d'un meuble fabriqué par Dubois du 
temps de Louis XV ou d'un meuble d'époque antérieure, restauré par Dubois. 


qu'on ne le croit d'habitude, de meubles en 
marqueterie Boulle. Entre temps, les ébé- 
nistes ont réalisé d'énormes progrès, tant 
en technique qu’en habileté manuelle. 
C'est toujours vers les dessins de Boulle que 
se tournent les marqueteurs mais, lorsqu'ils 
ne sont pas astreints à la copie textuelle, 
ils les interprètent alors à leur façon : le 
style des arabesques est plus délié ; celles-ci 
ont tendance à couvrir davantage le fond ; 
le dessin se ramifie (parfois en partant de 
plusieurs points, ce qui est rare du temps de 
Louis XIV), on est à l’époque des fines guir- 
landes et cet esprit n’est pas absent du 
Boulle Louis XVI. 

L'Empire, qui aurait pu réadapter le 
Boulle au style Percier et Fontaine, ne 
semble pas avoir créé de meubles Boulle 
originaux. Par contre, l’époque Napoléon III 
va se déchaîner sur les marqueteries de 
métal. En dehors des copies, plus soignées 
que jamais, le milieu du xix® siècle s’est 
créé son style Boulle, le Boulle Napoléon III, 
que l’on reconnaît sans hésitation à la profu- 
sion de ses arabesques embrouillées et d’une 
qualité qui va du meilleur au pire. 


LES MATÉRIAUX 


Concurremment à l’évolution du style de 
la marqueterie Boulle, les matériaux utilisés 
donnent des indications d’époques. Les tout 
premiers Boulle n’utilisent guère que le 
cuivre, ou plus exactement le laiton (plus 


facile à découper). Il semble que, de très 
bonne heure — dès les dernières années du 
XVIe siècle, sans doute — de nouveaux 
matériaux ajoutent leur préciosité au métal : 
tels la nacre, l’ivoire, l’acier et les pierres 
dures de couleurs (pour l’intérieur). Mais 
ces « rehauts » sont l’exception. Il convient 
également de citer, pour cette époque, l’ar- 
moire du Louvre à bouquets et oiseaux en 
bois exotiques sur fond d’écaille. Cette 
écaille — qui provient des tortues — est, 
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Le bois d'ébène apparaît plus nettement dans 
certaines parties des meubles Régence, comme pour 
en souligner le bâti. La commode tombeau ci-dessous 
(Wallace Collection ; long. 1,12 m) avec ses deux 
rangs de tiroirs montre que la marqueterie est réservée 
à des panneaux encadrés d'épaisses baguettes de 
bronze. Ce meuble, longtemps catalogué d'époque 
Régence, est en réalité une copie très fidèle et 
très soignée, par E. Levasseur, reçu maître en 1767. 


Un engouement moins grand pour le Boulle se 
fait sentir du temps de Louis XV, bien que l'on 
connaisse de très beaux exemples de cette période. 
Le bureau plat ci-dessous (anciennement dans la 
collection Kraemer ; long. 193 cm) est l'œuvre de 
l'ébéniste Louis Delaïtre (maître en 1738, mort en 
1750) ; il date donc du plein règne de Louis XV : 
ses lignes souples l’indiquent, tandis que les dessins 
de cuivre restent conformes aux créations de Boulle. 


au naturel, soit brune ou blonde ; elle peut 
être teinte au cinabre (vermillon). L'’écaille 
brune vient de l’Inde. La corne blonde, 
indigène, teintée de vert, plus rarement en 
bleu ou en rouge, est employée surtout pour 
plaquer les pendules et cartels d’appliques 
et leurs socles, sous Louis XV. Il appar- 
tiendra au xix® siècle de parfois dépasser la 
mesure dans l’emploi raisonnable de ces 
matériaux ; des mélanges trop compliqués 
risquent d’avoir vu le jour du temps de 
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Napoléon III ; à cette époque (que le style 
ne trompe pas en général) on emploie 
fréquemment la nacre et l’ivoire et les 
cornes multicolores. 

Les bronzes sont également des points de 
repère précieux — lorsqu'ils n’ont pas été 
surajoutés, évidemment. André - Charles 
Boulle fut un bronzier-ciseleur de grande 
envergure. De son vivant, les bronzes (mas- 
carons, charnières, chutes d’angles, pieds) 
jouent un rôle important. Leur qualité 
d’exécution est égale à leur décor, légers de 
poids, gras de modelé. Dès la Régence, les 
bronzes, encore importants, tendent à 
devenir plus raisonnables. Ce pas vers une 
certaine sobriété s’accélère avec le style 
Louis XV. Les bronzes Louis XVI, désor- 
mais dorés au mercure, reprennent volon- 
tiers les motifs Louis XIV ; mais un œil 
exercé reconnaît l’utilisation d’outils plus 
perfectionnés (fonds amatis). Les ébénistes 
Louis XVI ont volontiers placé de grands 
médaillons ovales, à décor de bas-reliefs, sur 
leurs meubles Boulle. Un examen technique 
minutieux peut également déceler les copies 
faites au xix® siècle. Quant au Boulle Napo- 
léon IIT, il utilise souvent de mauvais alliages, 
les filets de laiton sont devenus trop minces 
(sans que l’on puisse être formel). 


LA FABRICATION 


On a compris que la marqueterie Boulle 
exigeait un travail aussi soigné que délicat 


(les réparations sont coûteuses). A l’origine, 
on ne l’appliquait que sur des panneaux 
plans. Tous les meubles Boulle de la grande 
époque (ce sont ceux-là qu’on a copiés le 
plus souvent) sont construits à partir de 
simples panneaux droits. Tout meuble 
Boulle qui comprend des parties bombées 
peut être considéré comme postérieur à 1690. 
Le galbe des formes, plus ou moins accusé. 
suffit en général à mieux préciser l’époque 
(presque toujours Régence). Le style 
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Louis XVI reprendra, en général, le Boulle 
à panneaux plats pour ses créations origi- 
nales. Mais il convient d’insister sur les 
copies, faites tout au long du xvir® siècle 
(sans parler du xix®), de meubles aussi bien 
Louis XIV que Régence. Souvent des détails 
de fabrication seuls pourront mettre sur la 
voie. D'une façon générale, les meubles du 
xviIe siècle, même sous leur aspect le plus 
somptueux, restent de construction fruste. 
Regarder notamment l’intérieur et, surtout, 
le montage des portes (charnières appliquées 
en coin). Tout au long du xvuI® siècle, 
l’ébénisterie ne cessera de se perfectionner 
et c’est là qu’il faut trouver des éléments 
d’expertise (montage des portes sur viroles 
du temps de Louis XVI ; par un phénomène 
de survivance, les grosses charnières 
Louis XIV sont souvent devenues sous 
Louis XVI des écoinçons purement déco- 
ratifs). Toutefois, le problème de certitude 
d’époque ne peut reposer entièrement sur la 
fabrication car de nombreux meubles Boulle 
— et leur fragilité en est une des causes — 
ont subi des réparations parfois fort 
anciennes (panneaux réemployés) et bien 
souvent aussi ils ont fait l’objet de fort 
nombreuses transformations. 


LES FORMES 


La forme des meubles Boulle permet sou- 
vent de les authentifier. Sans retracer l’his- 
toire du mobilier français, on doit rappeler 


Le plateau marqueté d'une table-console Louis XVI 
de la Wallace Collection (larg. 120 cm) est constitué 
d’un mélange de première partie et de contre-partie 
où le cuivre domine de son éclat métallique le jeu 
capricieux des courbes. Ici, l'ébéniste J.-F. Leleu 
(maître en 1764) s'est serv id’un dessin d'A.-C. Boulle 
représentant une « singerie » à la manière de Bérain. 


Les meubles en « contre-partie », où le métal sert 
de fond, offrent volontiers un aspect froid. Pour les 
rendre plus plaisants, les ébénistes y incluent parfois 
des panneaux en première partie. Dans le meuble 
à hauteur d'appui typiquement d'époque Louis XVI 
(ci-contre, Wallace Collection ; haut. 1 m; long. 
1,35 m), les parties de métal uni sont Importantes, 


Du temps de Louis XVI, la marqueterie Boulle 
envahit souvent toutes les parties du meuble ; les 
petits panneaux encadrés de baguettes de bronze 
travaillé et non plus uni se multiplient. La commode 
du comte d'Artois conservée au château de 
Versailles est le chef-d'œuvre du « Boulle » Louis XVI 
en même temps qu'une étape certaine, puisqu'elle 
est signée par l'ébéniste Levasseur, grand spécialiste 
et élève de Boulle. Les lignes droites du meuble 
apparaissent ici complètement dégagées d'une 
parenté avec le Louis XIV ; le style des arabesques 
est plus « fleuri » que le Boulle véritable : il a perdu 
sa rigidité de ferronnerie dorée (comparer avec les 
détails qui figurent sur les pages précédentes). 
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que le xvire siècle n’a connu, en marque- 
terie, que des armoires, des tables, des 
cabinets, des coffres et quelques bureaux. 
Les commodes, hautes ou basses, les biblio- 
thèques, les pendules, les grands bureaux 
plats n’apparaissent qu'avec le xvire siècle. 
À signaler d’assez nombreuses pendules en 
Boulle, Régence et Louis XV. L’invention 
de meubles nouveaux entraîne à chaque 
époque des versions en Boulle : ainsi l’on 
connaît certain bureau dos d’âne qui ne 
peut être donc antérieur à Louis XV et des 
encoignures droites qui ne peuvent être nées 
avant le style Louis XVI. On peut ajouter 
que l’époque Louis XVI, dans ses répéti- 
tions de meubles Louis XIV, cède souvent 
au besoin de formes plus élégantes (meubles 
d’entre-deux peu encombrants, armoires 
réduites, etc.). 

Le xix® siècle, une fois de plus, passera la 
mesure. Du temps de Napoléon IIT datent 
des secrétaires, des semainiers, des meubles 
d’appui, des tables de salon contournées, 
des lits-bateaux et même des pianos. 


LES ÉBÉNISTES 


En 1672, Colbert recommande André- 
Charles Boulle à Louis XIV comme « le 
plus habile de Paris dans son métier ». 
C’est dire qu'il est le meilleur mais qu’il 
n’est pas le seul. En effet, d’autres ébénistes 


La sobriété du décor, 
assez rare sous Napo- 
léon III, distingue une 
commode (ci-contre), 1870 
estampillée par Monbro 
aîné qui reprend les lignes 
d'un meuble «inventé » 
par Boulle, mais avec des 
moyens réduits. Les pieds- 
toupies sont puisés direc- 
tement dans le répertoire 
du style Louis XIV. Autre 
économie : un plateau de 
marbre utilisé à la place 
d'une marqueterie en Boulle, 


De grandes qualités tech- 
niques président encore à 
la fabrication de certains 
meubles en Boulle cons- 
truits sous Napoléon ll. 
Ainsi, un meuble d’entre- 
deux (ci-dessus), dont la 
paire a été achetée 150 000 F 
en 1956 à l'Hôtel Drouot, 
est une interprétation mi- 
Louis XVI, mi-Renaissance 
comme on aimait beaucoup 
le faire vers cette époque. 
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de ce temps ont pratiqué la même tech- 


nique : Pierre Golle, Philippe Poitou dont 


on connaît les noms par des comptes ; Jean 


Oppenordt à qui l’on doit vraisemblable- 
ment les médailliers du Louvre, Auburtin 
Gaudron et d’autres, très certainement, 
demeurés anonymes. En plus de ces 
ébénistes, on doit nommer comme pro- 
ducteurs de Boulle, du vivant de Boulle, les 
deux fils du maître qui avaient obtenu la 
survivance de la charge paternelle et deux 
autres qui s’établirent séparément. Il ne 
semble pas qu'ils aient innové, c’est pour- 
quoi Mariette les nomme « les singes de 
leur père », affirmation malveillante dans 
l’intention, quoique élogieuse dans le fond. 
Aucun de ces ébénistes n’a utilisé de signa- 
ture. L'usage de l’estampille n’est institué 
qu’en 1743. Bien souvent elle renseigne sur 
la date du meuble. Exemples : un bureau 


plat, conforme à un dessin « inventé ». par 


Boulle estampillé J. Dubois se révèle de 
de la fin du temps de Louis XV ; telle autr 
table Louis XIV, estampillée Legaigneur, 
date de 1813 (un rare exemple de Boulle 
exécuté à Londres). Cependant, l’estampille 
seule n’est jamais une preuve formelle. Tous 
les meubles de Boulle, passés entre les mains 
d’ébénistes, pour restaurations ou transfor- 
mations, peuvent porter l’estampille de ces 
maîtres. : 3 
Ainsi, Jacob Desmalter transforme (sur 
l’ordre de Napoléon) et signe deux tables … 
de nuit livrées à Fontainebleau. Les | 
exemples sont sans doute fort nombreux ; 
on pourrait même en trouver parmi les ébé- 
nistes de Louis XVI, réputés pour fabriquer 
du Boulle, tels Delorme, Joseph Severin (les. 
gaïnes du Louvre), Weisweiler et, surtout, … 
Montigny et Levasseur. La production des 
Boulle Napoléon III n’est, en principe, pas « 
signée. Seules les copies du xix® siècle. 
portent des signatures (souvent difficiles à 
trouver), tels Beurdeley et Durand (sans | 
oublier un Français installé à Londres, Louis « 
Legaigneur, dont des meubles se trouvent 
au château de Windsor et à la Wallace 
Collection). La dernière copie réalisée doit 
être celle de Fourdinois qui reproduisit 
vers 1880 la commode du roi (ce meuble a 
figuré dans sa vente après décès en 1887). 
De nos jours il ne saurait plus être question 
de reprendre ce procédé extraordinaire. 


4 
Le poirier teinté en noir | 
remplace généralement ! 
l'ébène dans les meubles L 
« Boulle » du XIX® siècle, 
destinés au grand public | 
moins exigeant. C'est le 
cas d’un secrétaire à abat- L 
tant qui se dissimule sous 
les traits d'un semainier L 
(haut. 1,23 m ; appartenant l 
à Me Cagnerot) : la mar- 
queterie de cuivre sur 
écaille rouge présente un 
aspect très systématique. 
Motifs de bronze grêles, 


Tous les styles ont été 
recopiés au cours du 
XIX: siècle. Le bureau plat 
ci-dessus de la collection 
François Heim (long. 
1,86 m) porte l'estampille 
de l'ébéniste Legaigneur, 
et la date 1813. Ce meuble, 
exécuté sous l'Empire, atté- 
nue la sévérité de son pla- 
teau par des pieds galbés 
Louis XV et une marque- 
terie d'aspect Louis XIV. 


LES COLLECTIONNEURS 


Le succès si durable des meubles Boulle 
correspond à la mode permanente pour le 
noir (meubles d’ébène Louis XIII, meubles 
en laque de Chine et du Japon, d’ébène 
Louis XVI) et pour les meubles somptueux. 
Dès le règne de Louis XIV, les amateurs 
achètent — mieux, collectionnent — les 
Boulle. On a déjà cité le fameux financier 
Samuel Bernard. On pourrait nommer aussi 
le duc d’Aumont, Blondel de Gagny et 
Machaud d’Arnouville (une paire d’ar- 
moires célèbres, aujourd’hui dans deux 
collections parisiennes). Le roi Louis XV 
offre deux tables au prince de Ligne, qui 
sont encore conservées au château de 
Belœil. Le marquis de Marigny possède 
deux commodes semblables à celles du roi, 
à Trianon. Le comte d’Artois commande à 
Levasseur une des plus belles commodes 
Boulle Louis XVI, aujourd’hui à Versailles. 
Aux ventes révolutionnaires, les collection- 
neurs anglais, notamment, se ruent sur les 
meubles Boulle. Sous la monarchie de 
Juillet, le prince royal, fils aîné de Louis- 
Philippe, garnit son appartement des Tui- 
leries des meilleurs Boulle anciens ; le même 
goût règne en Angleterre où la reine 
Victoria en collectionne. L’impératrice 
Eugénie fait garnir Saint-Cloud avec tous les 
meubles Boulle disponibles ; évacués au 
Louvre, ils sont ainsi sauvés de l’incendie, 
en 1871. Et depuis, les musées et les grands 
collectionneurs (Hamilton, Hertford et 
Rothschild), à la fin du xix® siècle, se dis- 
putent les pièces qui paraissent sur le marché. 
L'année dernière, lorsque la collection J.-B. 
fut dispersée à la galerie Charpentier, trois 
meubles en marqueterie de Boulle d'époque 
Louis - XIV et début xviné furent 
présentés : ils se vendirent chacun près de 
trois millions de francs. 

Aujourd’hui, comme hier, les meubles 
Boulle gardent toute leur faveur auprès des 
grands connaisseurs. Rayonnants de somp- 
tuosité, chatoyants aux lumières, ils restent 
l’image d’un luxe que rien, jamais, ne 
saurait ternir. 


Point de départ d’une lignée de meubles 
exclusivement parisiens, la marqueterie 
Boulle sut rester à l'honneur pendant trois 
siècles. Une petite table Régence, ci-contre, 
aux pieds en crosses caractéristiques, 
conservée au château de Chantilly, s'inspire 
directement d'un dessin du maître. On a 
souvent imité la marqueterie Boulle qui 
demande pourtant un soin extrême et un 
métier perfectionné, en raison de l’apparat 
qu'elle confère aux meubles qu'elle habille. 


Dater un meuble en marqueterie Boulle est 
un travail qui demande une analyse minu- 
tieuse du meuble : forme, matière, décor, 
qualité de fabrication. Tous ces éléments 
interviennent. Un exemple particulièrement 
complexe est donné par une grande armoire 
appartenant à la Wallace Collection de 
Londres (haut. 3 m). La partie centrale est 
constituée par un régulateur dont le cadran 
est signé Gaudron à Paris. Cet horloger 
exerça entre 1690 et 1730. Mais, par ailleurs, 
l'ensemble du meuble avec ses pseudo- 
écoinçons (motifs dégénérés des grosses 
charnières du temps de Louis XIV), ses 
grands panneaux en contre-partie qui 
rappellent certains meubles de Levasseur 
et de Delorme, enfin son style un peu précieux 
font penser qu'il date de la fin du XVIIIe siècle. 
Depuis Louis XIV, la vogue du Boulle ne 
s'est jamais démentie, tant aux yeux des 
princes, des collectionneurs français 

et étrangers que des grands musées. FIN 


Jan 1 Brueghel, école flamande 
(1568-1625) : « Corbeille et Bouquet 
de fleurs », peinture sur panneau 
62* 104 cm, vendue 216 000 francs 
belges, soit | 800 000 F français, le 
30 mai à la galerie G. Giroux à 
Bruxelles. Les fleurs de Jan Brueghel 
peintes avec minutie sont d’un 
grand effet décoratif, et très cotées. 


Barend van Orley, école flamande 
vers 1495-1542 (attribué à ): « une 
Donatrice, un Donateur », deux 
panneaux de 96 sur 32 cm, vendus 
670 000 F le 6 juin à la galerie Char- 
pentier (Me Laurin ; M. R. Lebel). Il 
s’agit des volets d’un triptyque 
réunis dans un même cadre. Peut- 
être diminués à la partie supérieure. 


Michel-Hubert Descourt, école 
française 1707-1775 (attribué à) 

« Portrait d'homme au petit chien »; 
toile 101 X81 cm, vendue 180 000 F 
le 11 juin dernier à l'Hôtel Drouot 
(Me Lemée ; M. Delestre). Portrait de 
bonne qualité mais déprécié par 
l'identification incertaine du peintre 
et l’anonymat du personnage peint. 


Jean-Louis Demarne, 1744-1829 : 
« le Bac », toile 32X40 cm, vendue 
570 000 F le 4 juin à l'Hôtel Drouot 
(Me Hache ; M. Heim-Gairac). Héri- 
tier de la peinture de genre des 
Pays-Bas, recherché pour sa touche 
précise et le côté anecdotique de ses 
toiles, en particulier dans ses routes 
et ses vues de marchés et de foires. 


Bernardo Bellotto, école italienne 
1724-1780 (attribué à) : « le Bassin 
de Saint-Marc à Venise », toile 
38 X 54 cm, vendue avec son pendant 
« le Pont du Rialto », 790 000 francs 
le 6 juin à la galerie Charpentier 
(M° Laurin; M.R. Lebel). Les vues d’Ita- 
lie avec de nombreux personnages 
sont appréciées des collectionneurs. 


Jacob Ochtervelt, école hollan- 
daise vers 1635-1708 (attribué à) 

« Duo musical dans un intérieur », 
toile 84x70 cm, vendue 360 000 F 
au cours de la même vente. Une 
jeune femme vêtue de satin rose 
joue du luth. Les rares toiles attri- 
buées avec certitude à ce peintre 
peuvent atteindre plusieurs millions. 
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Suzanne Valadon, 1867-1938 : «la 
Joie de vivre », toile 123X207 cm, 
vendue 730 000 F le 19 mars à la 
galerie Charpentier (M€ Rheims ; 
MM. Ebstein, Durand-Ruel et Dau- 
berville). La précision du trait et un 
équilibre harmonieux de la compo- 
sition caractérisent cette toile des- 
servie par ses vastes dimensions. 


Pierre Dumont, 1884-1936 : « le 
Pont Marie », toile 81X60 cm, 
vendue 180000 francs le 16 avril à 
à l'Hôtel Drouot (Me Alph. Bellier). 
Dumont, peintre de nombreux 
paysages parisiens, est apprécié pour 
sa touche très personnelle et sa 
palette épaisse qui rachètent parfois 
certaines inhabiletés de dessin. 


Elisée Maclet, né en 1880 : « Bou- 
quet au vase jaune », peinture sur 
carton 56 * 47 cm, vendue 120 000 F 
le 16 mai à l'Hôtel Drouot (M° Bel- 
lier ; M. Jacques Dubourg). Il s’agit 
d’un sujet inhabituel pour un 
peintre surtout connu pour ses 
paysages de Paris. Composition où 
l'influence de van Gogh est visible. 


Henri-Edmond Cross, 1856-1910 : 
« Venise », peinture sur bois 
22x33 cm, vendue 850 000 F le 
3 juin dans les salons de l’hôtel de 
ville de Versailles (M°S Chapelle et 
Martin ; M. de Knyff). Les amateurs 
tiennent H.-E. Cross pour l’un des 
peintres marquants de l’école « divi- 
sionniste » créée par Georges Seurat. 


Henri Moret, 1856-1913! 

« Rivière du Belon », toile 
60x73 cm, vendue 280 000 F le 
16 avril à l'Hôtel Drouot (M° Bel- 
lier). Œuvre impressionniste dans 
la manière de Monet. Les toiles 
d'Henri Moret — des paysages de la 
côte bretonne — sont de plus en plus 
recherchées par les collectionneurs. 


Henri de Toulouse - Lautrec, 
1864-1901 : « Portrait de Manzi vers 
1898 », une peinture sur panneau, 
8659 cm, vendue 13 millions de F 
le 11 juin à la galerie Charpentier 
(Me Rheims ; MM. Ebstein, Durand- 
Ruel et Dauberville). L'un des 
peintres les plus cotés de nos jours 
pour son étonnante acuité de vision. 
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YANKEL 


Lauréat, en 1954, du prix des Amateurs et des Collectionneurs 
d’art, Jacques Yankel, cinq ans plus tôt, ne savait pas encore qu’il 
allait être peintre. 

Diplômé d’études supérieures de géologie, il travaillait en qualité 
de géologue en plein Sahara, pour le compte du ministère de la 
France d'outre-mer, quand il rencontra Jean-Paul Sartre. A cette 
époque Yankel a vingt-neuf ans. 

Comme, durant les longues heures du milieu de la journée pendant 
lesquelles la chaleur l’empêche de se livrer aux travaux exigés par 
sa fonction, il a exécuté, pour se distraire, des pochades, Sartre 
lui dit : « Vous êtes peut-être plus peintre que géologue. » 

De cette hypothèse, Yankel fait bientôt une certitude. Mais, 
auparavant, il veut conclure sa carrière scientifique. Rentré en France 
peu après sa rencontre avec Sartre, il achève une thèse sur les forami- 
nifères, microfossiles dont plusieurs portent aujourd’hui son nom. 
À peine a-t-il soutenu cette thèse, qui lui vaut le titre de docteur 
ès sciences naturelles de la faculté de Paris, qu’il abandonne la 
géologie et se consacre à la peinture. 

Un an plus tard, en 1952, on lui attribue le prix Neumann. 
L'année suivante, en 1953, il remporte le deuxième prix de la Jeune 
Peinture et le premier prix de l’Afrique du Nord. En 1954, il est 
classé hors concours par le jury du prix de la Critique. 

Aujourd’hui, des toiles de lui ont été acquises par le musée de 
la Ville de Paris, le musée de Poitiers, le musée d’Art moderne de 
Genève. Il a des amateurs non seulement en Europe, mais au 
Japon et en Amérique. Il a un contrat avec la galerie Romanet, 
à Paris, qui vend ses tableaux entre 40 000 francs (22 sur 14 cm) et 
500 000 F (195 sur 130 cm). Ses gouaches valent entre 80 000 et 
100 000 francs. 

En abandonnant la science pour la peinture, Yankel, qui est né 
à Paris en 1921, n’a pas seulement suivi le conseil de Sartre, il 
semble surtout avoir subi une prédestination familiale. Son père 
est peintre. C’est Michel Kikoïne. Venu de Russie en 1912, en 
même temps que Krémègne et Soutine, M. Kikoïne est considéré 
comme un des tenants de cette tendance expressionniste que l’on 
a nommée, entre les deux guerres, l’école de Paris. Jacques Yankel, 


Comme les peintres abstraits, Yankel voudrait limiter ses moyens d'expression 
au jeu des couleurs et des formes. Mais comme les peintres figuratifs, il n'a pas 
renoncé au sujet qui se révèle à certains détails mais qui n'est pour lui qu'un 
prétexte. Ainsi, dans la « Nature morte au pot de grès », qui date de 1955, la 
courbe de l'anse amène à découvrir le reste du pot et les fleurs qu'il contient. 


Le morcellement de la surface par des quadrilatères aux contours flous permet 
à Yankel d'adoucir, dans ses paysages, la transition entre le cielet la terre. Peints 
d'après un croquis fait dans un grenier en 1957, les murs, les barreaux de balustrade, 
les cheminées et les toits des « Greniers de Montmartre » s'inscrivent dans un 
quadrillage qui dépasse l'horizon et confère aux nuages un aspect rectangulaire. 


Son double caractère : figuratif et non figuratif, apparaît dans ses portraits, tel 
le portrait de Sartre, exposé aux Peintres témoins de leur temps en 1956. Ancien 
élève dé l'école des Arts appliqués et fils du peintre Kikoïne, Yankel était géologue 
quand, à vingt-neuf ans, il rencontra Jean-Paul Sartre, dans le Sahara. Une 
remarque du philosophe le détermina à abandonner les sciences pour la peinture. 


UN ANCIEN GÉOLOGUE DONNE A SES TABLEAUX 
L'ASPECT DE TERRES INCONNUES QU'IL FAUT 


PROSPECTER POUR EN 


DÉCOUVRIR LE SENS 
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Le mystère des objets désuets ne laisse 
pas Yankel indifférent. Il se sent une âme 
d'antiquaire et possède une collection où 
figure un automate musicien de la fin du 
XIX® siècle. Ila peint plus de trente fois en 
1952 ce « musicien ». (il peint cent toiles 
par an mais désirerait peindre encore plus 
vite.) Le flou des contours entretient 
l'incertitude que tend à créer la mécanique; 
on se demande s'il s'agit d'un être vivant. 


Complices de la fantaisie du 
peintre, la mer et la voilure des 
bateaux se prêtent à de multiples 
interprétations graphiques et 
colorées. Quand il représente, 
en 1956, le « Port de Collioure », 
Yankel fait se confondre les 
barques et leur reflet, le village et 
le ciel, Les voiles semblent des 
lames de couteau et ses tableaux 
prennent alors une valeur méta- 
phorique qui incite à la rêverie. 
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évolue aujourd’hui vers l’art abstrait et ne cache pas maintenant. 
la séduction qu’il trouve à ce style. « Dans les Salons, dit-il, quand 
j'arrive à la salle des « abstraits », j'éprouve un sentiment d’euphorie. 
Pour moi, un tableau abstrait, c’est avant tout un cri de liberté, 
c’est le premier pas vers d’autres découvertes, d’autres lendemains. » 
Et il ajoute : « Je considère que pour l’artiste de notre génération, 
vivant et sensibilisé à son milieu et à son époque, il n’est guère 
d’attitude plastique possible en dehors de la voie d’un art non 
figuratif. » Selon lui la peinture abstraite est un moyen d’expression 
picturale que notre époque réclame ou, plutôt, dent elle a besoin. 

Cette opinion peut se fonder sur une double constatation : d’une 
part, les tableaux abstraits, en ne représentant rien qui puisse être 
identifié avec certitude à des objets que nous avons l’habitude de 
reconnaître, permettent d’imaginer tout ce que l’on veut, et même 
y invitent ; ils tendent ainsi à développer, dans l'esprit du specta- 
teur, la faculté d’inventer. D'autre part, notre époque, dans la 
mesure où elle est une époque de renouvellement, de transformation 
et d’invention, multiplie les circonstances où la faculté d’inventer 
des solutions nouvelles est nécessaire. 

Mais, quand Yankel commence sa carrière de peintre, en 1951, 
beaucoup d'artistes de son âge n’ont qu’une idée, remettre à 
l'honneur la peinture figurative. Pendant plusieurs années, Yankel 
adopte cet idéal. Il peint des maternités, des mangeuses de moules, 
des petites filles avec leur poupée, des soldats tunisiens, des enfants 
de chœur, des travestis, des musiciens. Il peint son père en train 
de peindre un modèle. Il a peint même une Cène. Il s’est exercé 
au portrait (celui de Sartre pour les Peintres témoins de leur temps). 
11 peint des paysages : les toits de Paris, le village de Labeaume, 
en Ardèche où il possède une maison, enfin des ports du midi 
de la France et d'Italie. Et de nombreuses natures mortes. Mais 
dans aucune de ces toiles il ne s’astreint au réalisme photographique. 

La variété même des sujets qu’il traite prouve qu'il n’est attaché 
à aucun d’entre eux par un’ puissant désir de lui conférer un 
caractère d’immortalité. Ils sont pour lui surtout des prétextes. Ils 
ne l’intéressent que dans la mesure où ils stimulent son imagination 
et lui permettent d’inventer des formes ou des combinaisons de 
formes qui ne leur ressemblent pas nécessairement. Il modifie ces 
formes et ces combinaisons de formes jusqu’à ce qu’elles lui 
plaisent, c’est-à-dire jusqu’à ce qu’elles lui paraissent, en satisfaisant 
ses goûts, exprimer son tempérament. 

Yankel aime les voyages. Après son séjour au Sahara, il a fait 
un autre séjour en Afrique, en Tunisie, cette fois. Il connaît 


l'Espagne, la Suisse, l’Italie, l'Angleterre. Il vient de faire un séjour 
de deux mois à la Martinique et au Venezuela. A son retour, il a 
décidé qu’il entreprendrait périodiquement de grands voyages à 
travers le monde. 

Il aime l’aventure. Et c’est comme une aventure qu’il conçoit 
la peinture. Aventure à la fois pour celui qui la fait et pour celui 
qui la regarde. 

L'idée d’aventure est inséparable de l’idée d'incertitude. Dès 
ses premiers tableaux, Yankel introduit dans les images qu’il propose 
au spectateur des éléments indéfinis qui mettent dans l'incertitude 


élange des ténèbres et 
mières confère aux formes 
trangeté qui laisse une 
marge à l'imagination. 
-Dame la nuit» (ci-dessus) 
es vitraux éclairés de l'inté- 
le Carrousel, le Moulin- 
et le port de Porto-Fino 
spiré à Yankel, en 1957, 
brie de paysages nocturnes. 


et invitent à se livrer à l’aventure des suppositions. Très tôt, il 
supprime la perspective atmosphérique, atténue le modelé et confère 
aux objets situés au premier plan le même caractère flou qui est 
celui des lointains. Il en résulte que ses personnages paraissent 
indifféremment des mannequins ou bien des êtres vivants mais vus 
à travers un voile, ou dans un miroir terni. Aujourd’hui ses tableaux, 
au premier abord, ressemblent à des banquises multicolores. Mais, 
quand on les regarde plus attentivement, on y découvre des person- 
nages et des objets ; ils deviennent des paysages, des portraits ou 
des natures mortes. Il est vrai qu’on peut commettre des erreurs. 
On peut prendre un ciel pour un mur, un lac gelé pour une prairie, 
le Moulin-Rouge pour un avion, des personnages sur une plage 
pour un massif de fleurs. Mais ces erreurs, quand on les a corrigées 
— ce qui n’est pas toujours très difficile — donnent le sentiment 
de l’aventure. 

. Le moyen de déchiffrer les tableaux de Yankel, c’est, outre le 
ütre qui oriente l'esprit vers la recherche d’une forme particulière, 
le fait que, si Yankel supprime la perspective atmosphérique, il 
respecte le plus souvent la perspective par amenuisement et, du 
moins dans ses grandes lignes, l’anatomie des êtres et des objets. 
Mais il n’en est pas de même pour leurs couleurs. Yankel a une 
prédilection pour certaines couleurs : le bleu outremer, l’orangé 
et surtout le rouge. Le rouge est, pour lui, une super-couleur, la 
couleur de la vie. Même si le thème choisi ne comporte pas ses 
couleurs préférées, il les introduit pourtant dans l’image. Ce qui 
l’amène à peindre en rouge ou en orangé un visage brun. 

Toutefois, ce qui compte le plus dans la peinture de Yankel ce 
n'est pas l’aventure de l’esprit cherchant à retrouver des formes 
déjà vues. Il est préférable que l’aventure du spectateur soit celle 
de son œil en présence des formes et surtout des couleurs. Pour 
Yankel, la couleur produit la lumière : un tableau bleu donne une 
impression de lumière bleue, un tableau rouge, une impression de 
lumière rouge. D'autre part, c’est la matière de la couleur qui, par 
sa granulation, l’orientation visible de la touche, inspire le senti- 
ment que, chez d’autres peintres, on ressent à la vue du dessin. Le 
tableau doit frapper d’abord l'attention par la vivacité de ses 
tonalités. « Nous ne sommes plus à l’époque de Bonnard, dit-il. 
Nous avons besoin de couleurs fortes. » Il aime à citer Matisse pour 
qui un des buts de la peinture était de remuer le fond sensuel de 
l’être humain. 

L'aventure que Yankel souhaite faire vivre au spectateur au 
moyen de ses tableaux, c’est donc une aventure qui lui révèle la 
variété des sensations provoquées par la disposition et les intensités 
relatives d’un certain nombre de couleurs. Quand on considère 
sa peinture de cette façon, Yankel peut être tenu pour un abstrait. 

Par son double caractère figuratif et non figuratif, l’œuvre de 
Yankel témoigne d’une tendance à l’éclectisme, comparable à celle 
qu’au xvir® siècle représentaient les Carrache. La tendance éclec- 
tique d’aujourd’hui, à laquelle participent des peintres plus âgés 
que Yankel, comme Garbell, ou des peintres de son âge comme 
Cottavoz, Bolin et Lesieur qu’il admire, s’inspire ‘du style figuratif 
de Bonnard et de Pougny, d’une part, et, d’autre part, du style 
abstrait de Bissière notamment. Se manifestant plus de dix ans 
après le début du renouveau de l’art abstrait, elle est accueillie 
favorablement par ceux des amateurs d’art moderne qui, tout en 
conservant un goût nostalgique de la figuration, se sont accoutumés 
peu à peu à la peinture abstraite. Ne RTe 


Sensible à l'aspect physique 
de la vie, Yankel voudrait que sa 
peinture, selon le précepte de 
Matisse, remue le fond sensuel 
des hommes. Quand, en 1957, il 
peint le camp de camping de 
Port-Pin, petite crique près de 
Cassis, il veut surtout pro- 
voquer, par la couleur et la qualité 
de la pâte, des sensations fortes. 


L'éblouissement et non la 
brume explique le caractère 
estompé de certains de ses pay- 
sages. Eclectique, il retrouve dans 
« la Baie de Collioure », 1956, la 
pâte onctueuse de Pougny. La dis- 
position des éléments figuratifs 
prouve son goût pour la liberté. 


{l faut être banal, dit Yankel en 
citant Gide. C'est pourquoi il 
préfère aujourd'hui un modeste 
vase de fleurs devant une fenêtre 
(1957) aux objets d'art qui l'inspi- 
raient à ses débuts. Au goût de 
la simplicité, il ajoute celui de la 
spontanéité. Grâce à un travail 
rapide, Yankel pense conserver 
dans ses toiles, qui réunissent les 
deux tendances de l'art contem- 
porain, toute la fraîcheur FIN 
qui caractérise l'esquisse 
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VICTOIRE DU CHRISTIANISME, LE VISAGE D'UN SOUVERAIN 


MAJESTUEUX QUE L’ART BYZANTIN A LONGTEMPS IMPOSÉ. 


,» 


Les premières évocations du Christ ont un caractère symbolique. Elles apparaissent 
à Rome dans les catacombes dès la fin du r°7 siècle. Les chrétiens, alors persécutés, 
utilisaient pour représenter leur Dieu des signes qui n’avaient de sens que pour 
les initiés : l’agneau, le poisson, le cep de vigne. 

Lorsque la première figure du Christ apparut, elle prit une forme qui n’était pas 
révélatrice. Aux yeux des non-initiés, elle pouvait être confondue avec un dieu grec. 
C'était un Hermès. Mais l’Hermès criophore porteur d’agneau (fig. 1) : le Bon 
Pasteur veillait sur les âmes, comme il surveillait ses moutons. Il est important de 
remarquer dès maintenant que les modèles de l’Antiquité ont inspiré les artistes 
jusqu’au ve siècle ; au mausolée de Galla Placidia à Ravenne, la mosaïque principale 
montre le Bon Pasteur entouré de ses brebis (fig. 2). 

Une autre image paléo-chrétienne du Sauveur a également pour prototype une 
figure antique : l’orateur drapé dans les plis de l’himation, le manteau des anciens 
Grecs. Il apparaît aussi sur des sarcophages sans que l'artiste paraisse avoir tenté 
de lui donner la physionomie d’un dieu. 

Au 1ve siècle on assiste à une innovation importante. Avec le règne de Constantin 
et la religion chrétienne officiellement admise, la figure du Christ occupe désormais 
la place du Dieu souverain. 

Jusqu’alors il était apparu sous deux aspects : tantôt un adolescent imberbe aux 
beaux cheveux bouclés, qui évoque le berger grec, tantôt une figure plus majestueuse 
à la figure sévère et mélancolique qui fait penser à l’orateur antique. Il est difficile 
de définir les mobiles qui ont inspiré les chrétiens quand ils ont voulu figurer leur 
Dieu. Le Christ juvénile à la belle figure est conforme aux données de l’art hellé- 
nistique, alors que le Christ âgé et barbu évoque pour le fidèle l’orateur qui enseigne 
la sagesse à ses disciples. Ces deux figures coexistent aussi bien en Orient qu’en 
Occident. Cependant, un fait est certain : à partir du vif siècle la figure majestueuse 
à longue barbe devient exclusive en Orient. 

C’est à la fin du 1v° siècle qu’un symbole déjà usité chez les païens, le nimbe, 
est adopté comme signe de sainteté, et l’usage prévaut de distinguer le Christ par 
le nimbe timbré d’une croix, dit nimbe crucifère. 

La divinité du Christ une fois admise, l’église triomphante va faire éclater sa 
victoire et représenter le Christ tel qu'il est dit dans le Nouveau Testament. Il 
apparaît imberbe au milieu de ses apôtres aux absides de Saint-Aquilin de Milan 
et de Sainte-Constance à Rome. À Rome encore, un siècle plus tard, dans l’église 
de Sainte-Pudentienne, sa figure virile est encadrée d’une barbe épaisse. C’est là 
peut-être une des premières représentations du Christ-roi où l’on sent que l'artiste 
a voulu exprimer et extérioriser la foi qui l’anime. 

L’Apocalypse de saint Jean décrit le Fils de l’homme tel qu’il apparaîtra le jour 
de la Résurrection et du Jugement. Comme dans l’Apparition annoncée par les 
prophètes, le Christ siège sur le trône, tenant le Livre d’une main et bénissant de 
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l’autre. Il est au centre d’une gloire en forme d’amande et ‘entouré | 
des quatre figures qui symbolisent les Évangélistes : l’ange de | 
saint Matthieu, le lion de saint Marc, le taureau de saint Luc et | 
l’aigle de saint Jean. Des ivoires, des manuscrits évoquent cette . 
vision divine (fig. 4), mais c’est surtout dans les absides des églises, 
complétée par la représentation des vingt-quatre vieillards, qu’elle 
sera le mieux mise en valeur. 

Pour les Byzantins, Dieu trône en majesté au ciel, comme l’em- 
pereur trône dans son palais au milieu de ses sujets. A Sainte- 
Apollinaire-le-Neuf et Saint-Vital, à Ravenne, il est entouré d’une 
cour céleste formée d’anges qui montent la garde. 

L'’ivoire latin, où le Sauveur couronne Othon II et Théophano 
son épouse, venue de Byzance (fig. 3), est un bel exemple d’inspi- 
ration byzantine où voisinent le Christ et l’empereur. 

Si la croix est un motif ancien, la crucifixion est un thème inconnu 
de l’art primitif. Elle était le supplice réservé aux pires criminels, 
c’est pourquoi les chrétiens ne pouvaient l’admettre puisqu'ils 
avaient pour but essentiel la glorification de leur Dieu. Sur 
d’anciennes figures d’origine orientale, Jésus, attaché sur la croix, 
est vêtu d’une longue robe et paraît ne ressentir aucune douleur. 
Il faut attendre l’époque carolingienne pour le voir véritablement 
souffrir sur la croix. 

_De nombreuses images du Christ servent de thème aux icones 
byzantines, peintures sacrées sur panneaux mobiles ; les plus 
anciennes de ces figures votives étaient de somptueuses plaques 
d’émail cloisonné, qui datent des xI° et xr1° siècles. Les nombreuses 
icones sur bois transportées en Occident ne sont pas antérieures 
à la fin du moyen âge. 

Quant à la représentation miraculeuse du Christ apparue sur un 
voile au contact même de son visage, il s’agit là d’une légende 
dite de « sainte Véronique » dont il n'existe aucun témoin 
ancien ; elle ne semble dater que du VI® siècle. 

En ce temps-là la figure du Christ de l’Apocalypse, représenté 
comme le véritable « Verbe incarné », s'était imposée au monde 
chrétien tout entier. 

C’est ce visage grave et barbu qui sera désormais celui du 
Christ en majesté, « Maiestas Domini » du moyen âge, et comme 
l’a dit André Grabar, la majesté des absides romanes futures remonte 
évidemment aux prototypes lointains 
des basiliques constantiniennes. COLETTE LAMY-LASSALLE 


Les images du Christ qui illustrent cet article — excepté celle du mausolée de 
Ravenne — ont été choisies parmi les objets d'art que l'on peut voir dans deux 
pavillons de l'Exposition internationale de Bruxelles. Au pavillon du Vatican, à 
l'exposition « Imago Christi », organisée par Mgr J. Hoster et le D' V. H. Elbern, 
et au pavillon français à celle sur le thème « les Grandes Puissances de l'An Mil », 
sous l'égide de M. Elisseeff, conservateur du musée Cernuschi : 


1. Le Christ Bon Pasteur— berger imberbe, influence hellénistique — marbre romain, 
milieu du IV° siècle (haut. 1 m.). Musée du Vatican. Exposé au pavillon du 
Vatican, Bruxelles. 

2. Le Bon Pasteur — berger au visage imberbe et auréolé, de type romain — 
mosaique du V® siècle. Mausolée de Galla Placidia, Ravenne. 

3. Le Christ couronne l'empereur Othon Il et sa femme Théophano — figure 
d'empereur, au visage barbu, à comparer avec celui d'un Christ byzantin — 
ivoire latin du X° siècle (haut. 18 cm, long. 10 cm). Musée de Cluny. Exposé 
au pavillon français, Bruxelles. 

4. Dieu en majesté — visage imberbe, nimbe crucifère, gloire en forme d'amande, 
entourée des symboles des Evangélistes — plaque de reliure en ivoire (fin du 
IX: siècle (haut. 19 cm ; long. 13 cm). Staatliche Museen, Berlin-Dahlem. Exposé 
au pavillon du Vatican, Bruxelles. 

5. Crucifix de Werden — visage encadré de barbe — bronze, art allemand, vers 
1060 (haut. 108 cm, envergure 96 cm). Eglise Saint-Louis, Essen-Werden, 
Allemagne. Exposé au pavillon du Vatican, Bruxelles. 

6. Tête de Christ en bois, art mosan du Xl: siècle. Basilique de Tongeren, 
Flandres. Exposée au pavillon du Vatican, Bruxelles. 


Chaise à dossier « Montgolfière » 
en bois repeint blanc et or, fin du 
XVIIIe siècle, dont la paire a été 
vendue 270 000 francs le 6 juin à 
la galerie Charpentier (Me Laurin ; 
MM. Dillée et Prost). Les meubles à 
la Montgolfière sont aujourd’hui 
recherchés à titre de curiosité par 
certains amateurs. H. 93 cm. L. 47 cm. 


Table à gibier du début du XVIII, 
vendue 860 000 francs le 6 juin à 
la galerie Charpentier (Me Lemée ; 
M. B. Dillée). Elle est en bois doré 
sculpté de coquilles, feuillages, 
fleurs et rocailles. La cambrure des 
pieds indique un travail de la fin du 
règne de Louis XIV. Marbre brèche 
rouge. H. 84 cm. L. 160 cm. P. 69 cm. 


Commode en bois de placage, du 
début du XVIIE siècle, vendue 
255 000 F le 20 octobre à l’hôtel des 
Ventes de Versailles (Me Blache ; 
MM. P. Damidot et J. Lacoste). Trois 
rangs de tiroirs encadrés de larges 
baguettes de cuivre incrustées. 
Prix en hausse pour ce type de 
meuble, assez courant à l’époque. 


Secrétaire en acajou moucheté, 
de l’époque de Louis XVI, vendu 
850 000 F le 20 mars à l'hôtel des 
Ventes de Tours (M°S Odent et 
Beaumont ; M. Perratzi). Décor et 
moulures. Forme très architecturée. 
Estampille de L. Boudin, maître en 
1761 (voir Connaissance des Arts 
n° 54). H. 144 cm. L. 98 cm. P. 40 cm. 


Guéridon en bronze et porcelaine 
de Sèvres du début du XIX® siècle, 
vendu 940 000 F le 6 juin à la galerie 
Charpentier (Me Lemée ; M. Dillée). 
Plateau en porcelaine, à motifs 
polychromes sur fond gros-bleu, or 
et blanc. Ceinture en bronze doré. 
Base tripode en bronze patiné. 
Hauteur 72 cm. Diamètre 60 cm. 


Canapé en acajou d'époque Direc- 
toire, vendu avec une paire de mar- 
quises et six fauteuils | 850 000 F, 
au cours de la même vente (Me Lau- 
rin ; MM. Dillée et Prost). Dossier 
ajouré, orné de losanges marquetés 
d'ébène. Garniture de lampas gro- 
seille. Estampille de G. Jacob, 
maître en 1765. Largeur 1,86 m. 
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Cours des sièges 


et meubles 


Bureau plat d'époque Louis XV, 
vendu 2 260 000 F le 3 juin à l'hôtel 
de ville de Versailles (Me8 Chapelle 
et Martin ; MM. Dillée et Richard). 
Il est en bois de placage marqueté en 
feuille, orné de bronze doré. Plateau 
de forme mouvementée recouvert 
de cuir noir. Dimensions : haut. 
78 cm ; larg. 144 cm ; prof. 81 cm. 


Bibliothèque en bois de placage 
de l’époque de Louis XVI, vendue 
410 000 francs le 10 décembre à la 
galerie Charpentier (Me M. Rheims ; 
M. Canet). Deux portes vitrées. 
Dessusde marbre blanc. Meuble d’une 
grande simplicité propre à mettre 
en valeur la qualité des reliures. 
Haut. 165 cm. Larg. 118 cm. P. 40 cm. 


Chiffonnier de la transition des 
époques Louis XV - Louis XVI, 
vendu 850 000 F le 3 juin à Versailles 
(vente citée). Il est en placage de 
bois de rose dans des encadrements 
de filets. Dessus de marbre gris, 
meuble de conception peu commune 
et de très bonne qualité. Hauteur 
132 cm. Largeur 146 cm. Prof. 64 cm. 


Fauteuil d'époque Louis XV dont 
la série de huit a été vendue 
2 970 000 F le 6 juin à la galerie 
Charpentier (M° Lemée ; M. Dillée). 
Bois sculpté repeint blanc et vert. 
Tapisserie de même époque à fond 
crème et contrefond cerise. Estam- 
pille de }.-B. Boulard, maître en 1754. 
Haut. 103 cm. Larg. 73 cm. P. 60 cm. 


Petit canapé corbeille d’époque 
Louis XV, vendu 1 200 000 francs 
le 10 juin à la galerie Charpentier 
(Me M. Rheims; M. Canet). Meuble de 
forme mouvementée, en bois naturel 
sculpté. Garniture de soierie à fond 
brun. Siège exceptionnel par ses 
lignes harmonieuses et sa très petite 
taille. H. 94 cm. L. 137 cm. P. 70 cm. 


Table ovale de la transition des 
époques Louis XV-Louis XVI, vendue 
520 000 francs le 26 mai à la galerie 
Charpentier (Me Laurin ; M. Dillée). 
Bois de placage et filets de marque- 
terie. Pieds cambrés à pans coupés 
et cannelures simulées. Estampille 
de Magnien, maître en 1771. Haut. 
72 cm. Larg. 49,5 cm. Prof. 37 cm. 
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SES TABLEAUX LIVRENT PEU A PEU LE CODE SECRET DES PREMIÈRES 


NATURES MORTES DE L'ÉCOLE FRANÇAISE DU DIX-SEPTIÈME SIÈCLE 


PAR JEAN-FRANÇOIS REVEL 


A toutes les époques de l’art 
occidental, on trouve des objets 
dans les œuvres peintes. Mais, 
sauf exception, on ne trouve 
qu’assez tard des objets peints 
pour eux-mêmes. Encore la 
nature morte indépendante, pour 
tardive qu’elle soit, s’introduit- 
elle dans la peinture d’une façon 
indirecte et sous la forme tout 
d’abord d’un /angage symbo- 
lique, porteur de croyances 
religieuses ou de significations 
morales. Le propos célèbre du 
Caravage, affirmant que la pein- 
ture des choses inanimées peut 
exiger de l’artiste autant de génie que la peinture mythologique 
ou la peinture d’histoire, fait figure au début du xvire siècle de 
paradoxe révolutionnaire. 

C’est pourtant ce xvire siècle que M. Sterling a pu appeler « l’âge 
d’or de la nature morte ». Non point que ce genre y acquière 
aussitôt le droit d’être considéré comme majeur : dans la hiérarchie, 
on lui préfère toujours les sujets religieux, l’histoire, la mythologie, 
le portrait. Mais pour la première fois, en nombre considérable, des 
natures mortes de chevalet apparaissent, au nord et au sud des Alpes. 
Un art autonome se constitue que l’on peut étudier pour lui-même, 
et non point seulement en tant qu’aspect secondaire des autres 
formes de peinture. 

En France, il faut distinguer très nettement deux périodes dans 
l’histoire de la nature morte au xvue siècle. En ce domaine plus 
encore qu’en tous les autres, l’art de la seconde moitié du siècle 
diffère profondément par l’esprit et le style de tout ce qui s'était fait 
sous Louis XIII. A la fin du siècle, en effet, les tableaux d’un Jean- 
Baptiste Monnoyer, d’un Largillière, d’un Desportes représentent 
pour ainsi dire la nature morte opulente : les fleurs, le gibier et les 
coupes de fruits, les fusils de chasse doivent là être pris pour ce 
qu'ils sont : de beaux objets luxueux, rutilants, chauds, décoratifs, 
qui meublent la pièce à la façon d’une tapisserie. Quant à la manière, 
elle est toute rubénienne : les volumes sont enchaînés, tout est lié, 
arrondi, fondu, enlevé. 

Quel contraste entre cette nature morte sensuelle, extérieure, 
épicurienne et « techniquement évoluée » et, jusque vers 1650, la 
nature morte au contraire austère, rigide, « archaïque » et quelque 
peu mystérieuse. Il a fallu attendre ces dernières années pour qu’on 
remarque l’importance et même l’existence d’artistes parisiens ou 
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lorrains dont les œuvres et le 
style définissent une véritable 
école pourvue de caractéristiques 
bien précises. Dans cette école, 
les principaux noms connus sont 
ceux de Baugin (actif vers 1630), 
de Louise Moillon (1615-après 
1674), de Sébastien Stosskopf 
(1597-1657), de Pierre Dupuis 
(1610-1682) et, enfin, celui de 
Jacques Linard. 

Linard naît probablement avec 
le siècle, en 1600, puisque en 
1645 son acte de décès lui prête 
«quarante-cinq ans environ ». 
Nous savons peu de chose sur 
lui, comme nous savons peu de chose sur presque tous ces peintres 
récemment découverts. Nous ignorons ses origines, mais nous 
savons qu’il vit et travaille à Paris. En 1627 il habite l’île de la Cité, 
deux ans plus tard, la rue de Poitiers et nous savons, d’autre part, 
qu'il était marié. Le point des connaissances sur Linard et le 


. catalogue raisonné de son œuvre ont été faits récemment par 


M. Curt Benedict, qui a été l’un des découvreurs du maître. 
C’est en 1627 que nous trouvons ia première trace de Linard 

et que nous pouvons dater la première œuvre de lui que nous 

connaissons : le tableau du musée des Beaux-Arts d'Alger intitulé 


Le thème essentiel de l'œuvre de Jacques Linard, l'un des maîtres de la nature 
morte disposée sous le règne de Louis XIII, est donné dans une toile intitulée 
les «& Cinq Sens au portrait » (larg. 60 cm, coll. privée). Un livret de musique et 
une flûte symbolisent l'ouïe ; les fleurs, l'odorat ; les dés et les cartes à jouer, 
le toucher ; les fruits, le goût, et enfin le miroir, la vue. Le portrait dans un médaillon 
serait celui du peintre qui a signé cette toile en 1639, à l'âge de trente-neuf ans. 


Des couleurs chaudes distinguent Linard de ses contemporains: les tons sont 
vibrants, cuivrés, pleins d'une lumière discrète, intime et pourtant d'une sensualité 
certaine. La « Nature morte aux prunes », ci-contre (larg. 32 cm, coll. part.) présente 
au premier plan la chair pulpeuse d'une figue ouverte. Les fruits de l'été, qu'il a 
peints à maintes reprises, atteignent une maturité si grande que leur peau se fend. 


Les mêmes objets ont servi de modèles à Linard, tout au long de son existence. 
La nature morte ci-contre, datée de 1638, les « Cinq Sens au paysage » (larg. 68 cm, 
musée de Strasbourg), expose en particulier une coupe en bleu de Chine, une 
aiguière d'étain et un miroir qui sont très familiers. Juxtaposition, accumulation 
et séparation des objets disposés au delà du plan visuel caractérisent le style de 
Linard et le différencient du trompe-l'œil où l'objet est placé en deçà de ce plan. 


Le symbolisme multiple des 
sujets peints par Linard est très 
sensible dans une toile intitulée 
les « Cinq Sens aux deux 
oiseaux » (larg. 64 cm, coll. 
part. américaine ; une variante 
est datée de 1642, coll. part. fse) 
qui pourrait se nommer aussi 
bien les « Quatre Éléments » : 
le vase signifiant l’eau, le brûüle- 
parfums, le feu, les deux oiseaux 
l'air, et enfin, les fruits, la terre. 


Un plan incliné, table de bois 
ou entablement de pierre, ser 
de support à toutes les nature: 
mortes de Linard. Qu'il s'agisse 
d'un vase de fleurs ou d'huîtres: 
ouvertes comme sur la toile 
ci-dessous (larg. 34,8 cm, coll 
part.), le spectateur a, grâce 
à cette présentation en pente 
une vision étalée des objets 
Cette disposition correspontc 
à un véritable langage chiffré 
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Le métier de Linard s'appliquait particulièrement bien au rendu de la matière, 
comme on peut l'observer sur un fragment de panneau ci-dessus (coll. Benedict). 
Il paraît certain que le peintre travaillait lentement, avec une extrême application 
et un amour du fruit ou de la fleur qui le portait à en traduire l'aspect grumeleux, 
lisse ou velouté suivant les cas, avec un soin infini et une grande finesse picturale. 


La juxtaposition des objets, favorisée par présentation inclinée à l'avant, 
permettait à Linard de peindre une multiplicité de fruits sans aucun rapport avec 
la réalité. On se rendra compte de cet artifice du peintre, en particulier sur la nature 
morte « Panier de fruits au melon » (larg. 61,5, collection particulière) repro- 
duite ci-dessus à gauche. Signée et datée de 1642, la composition est déjà épurée. 


L'accumulation des objets, selon une mise en scène tout à fait artificielle, est 
l'une des particularités de la nature morte du XVII siècle. Un tableau de Linard 
signé et daté 1631 sur un pli cacheté, à gauche de la table (iargeur 62 cm, coll. part., 
reproduit ci-dessus au centre), n'est pas seulement l'œuvre d’un simple observateur 
de la nature : c'est un témoignage de ce qu'on peut appeler la & vie silencieuse ». 


La séparation des objets est, après la superposition et l'accumulation, la 
troisième caractéristique de la nature morte de l'école française. Le « Panier de 
prunes » (largeur 30 cm; coll. J. R., reproduit ci-dessus à droite) montre chaque 
fruit accolé—etnonimbriqué— au voisin. L'air circule entre les éléments du tableau. 
L'esprit de clarté et d'analyse caractéristique du XVII: règne jusque dans la peinture. 
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Les fleurs, avec les fruits, représentent 
le thème le plus courant de l'œuvre de 
Linard. Selon des formats presque iden- 
tiques, souvent composés en largeur, 
il groupe des fleurs des champs : ici, des 
primevères dans un panier posé au centre 
d'une table dont on voit exceptionnelle- 
ment les quatre côtés (larg. 62 cm, coll. 
Benedict). Souvent un objet — couteau, 
pétales de fleurs, papier — placé au premier 
plan rend la profondeur plus sensible. 


La disposition des fleurs consiste, selon 
l’art de Linard, en un étalement qui, malgré 
un désordre apparent, permet d'observer 
chaque fleur avec tous ses pétales. Le 
musée du Louvre conserve latoile ci-dessus 
(larg. 61 cm) que Linard a signée au centre. 
Des tulipes, des primevères, des anémones, 
deux roses et un cyclamen posés sur la 
table se livrent à l'observation du botaniste. 


les Cinq Sens — et que l’on pourrait également appeler de bien d’autres 
manières, par exemple : les Quatre Éléments ou le Cycle de la 
vie humaine. Ce tableau permet de dégager lumineusement les 
caractéristiques essentielles de l’art de Linard et du même coup 
celles de toute la nature morte française de cette époque. Du point 
de vue du style : juxtaposition, accumulation, séparation des objets ; 
du point de vue du sens : symbolisme très poussé. 

On a qualifié le style de cette nature morte d’ « archaïque », 
sans donner aucun sens péjoratif à cet adjectif. On l’a également 
appelé nature morte disposée ; on pourrait aussi bien la nommer 
nature morte étalée. Que signifient tous ces qualificatifs? Que 
nous avons affaire à une peinture qui décrit chaque objet pour 
lui-même en se préoccupant à un moindre degré de la liaison des 
objets entre eux et de l’unité de l’ensemble. Dans /es Cinq Sens 
d’Alger, c’est l’accumulation qui nous frappe en premier lieu. 
C’est aussi le fait que chaque détaii de l’œuvre pris isolément - 
retient tour à tour notre attention plus que ne le fait la composi- 
tion totale elle-même. Les éléments dominants, le pot d’étain ou Ja 
coupe de fruits amoureusement dessinés et peints, sont circonscrits 
par le regard, goûtés pour eux-mêmes comme autant de tableaux 
dans le tableau. Certes, plus tard, la composition se simplifiera, 
s’épurera : on le constate dans les tableaux postérieurs à 1640. 
Mais Linard n'ira jamais jusqu’à adopter la rigoureuse simplifi- 
cation d’un Baugin qui, lui, admettait le vide et l’utilisait admira- 
blement. Cependant, Linard aussi réduira le nombre des objets, 
les espacera davantage, peindra d’une touche plus large. 

Ce qui rend Linard reconnaissable entre tous ses contemporains 
ce sont surtout ses couleurs chaudes : les bleus discrets mais 
vibrants, les surfaces cuivrées et légèrement rougeoyantes, pigmentées, 
grumeleuses même comme les abricots très mûrs qu'il a si souvent 
peints ou encore comme ces pêches coupées en deux, ces grenades 
éclatées, ces huîtres ouvertes. Linard pénètre dans la texture des 
fleurs, dans la pulpe des fruits, non pas avec la seule acuité analy- 
tique un peu froide des Flamands du xv® siècle, ni avec l’exubé- 
rance de bon vivant des Hollandais du xvuI®, ni non plus avec la 
seule vision intellectuelle et abstraite de Baugin ou de Zurbaran. 
Mais, selon une formule très personnelle qui unit les trois précédents 
tout en les modérant, Linard aboutit à un intimisme équilibré, d’une 
très grande finesse picturale. 

Pourtant il reste fidèle au programme « archaïque » de disper- 
sion et d’accumulation : perspectives plongeantes (les tables sont 
souvent artificiellement inclinées vers le spectateur) ; pas de profon- 
deur ni de concentration : chaque objet garde son intégrité ; pas de 
lien ni de transition entre les volumes, pas d’accent dominant. 
A cet égard Linard n’a subi presque aucune influence italienne. 

Pour comprendre ce procédé de mise en page, il faut se souvenir 
du fait que cette description d’objets est avant tout une « écriture ». 
On abuse fréquemment de l’expression « langage plastique » mais, 
ici, la plastique est effectivement un langage chiffré qui doit être 
interprété et traduit. Aucun tableau de Linard, aucune nature 
morte de la première moitié du Xvu® siècle ne se borne à être un 
simple rassemblement d’objets pittoresques : toutes ces œuvres sont 
des symboles. 

L'origine de ces symboles se trouve dans la peinture religieuse 
flamande des xv® et xvi® siècles; chez Quentin Metsys, chez Joos 
van Cleve, on voit souvent au premier plan des tableaux repré- 
sentant la Vierge et la Sainte Famille, des fruits, un verre de vin, 
une noix ouverte, étalés exactement de la même manière que nous 
les retrouvons plus tard dans la nature morte française. 

Le verre de vin symbolise le sang du Christ, la pomme et plus 
tard l’orange (pomme de la Chine) le péché originel ; la coque 
d’une noix, le bois de la croix, etc. Ces mêmes objets, peints pour 
eux-mêmes dans la nature morte, conserveront le même sens. La 
grappe de raisins, c’est la « grappe mystique » ; la grenade ouverte 
symbolise la résurrection ; les fleurs (très souvent des pétales fanés 
sont en train de tomber du bouquet et jonchent la table) témoignent 
de la brièveté de la vie humaine ; sauf les œillets qui, eux, symbo- 
lisent au contraire la résurrection. Le pain et le vin témoignent de 
l'eucharistie, La boîte de copeaux chère aux peintres français de 
natures mortes de cette époque — mais que l’on découvre déjà un 
siècle auparavant chez Metsys et van Cleve — n’est autre que le 
coffret de la divinité : « scrinium deitatis ». On le voit : si le concile 
de Trente avait, à la fin du xvi® siècle, interdit le symbolisme dans 
la peinture religieuse, le symbolisme se réintroduit, se réfugie, se 
dissimule presque, dans la nature morte. Sur ce point, le texte 
pictural le plus aisément déchiffrable est le fameux thème de la 
Vanité qui se généralise au début du xvu® siècle (les vanités sont 
fréquentes dans la peinture de cette époque) : le crâne entouré 
des signes de la fuite du temps, la montre ou le sablier. 

Cette peinture métaphorique n'est du reste pas seulement reli- 
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Une émotion particulière se dégage 
d'une « Vanité » peinte en 1644 (larg. 
40 cm, coll. part.) puisque Linard devait 
mourir un an plus tard. Il écrit d’ailleurs sur 
un papier qui sort du livre fermé: « Voilà 
comment tous nos beaux jours deviennent, 
ce XX janvier 1644.» Rares dans l'œuvre de 
Linard (deux seulement), les vanités sont 
fréquentes dans la peinture du XVII: siècle. 


Un vase de tulipes rappelle la tulipomanie 
du XVIIe siècle et le goût d'alors pour les 
fleurs panachées aux ongs pétales pointus 
(larg. 86,6 cm, musée de Strasbourg). Le 
vase vénitien utilisé ici, en 1639 d'après la 
signature du tableau, est le même que 
sur la &« Nature morte aux deux oiseaux », 
reproduite en page 60 et datée de 1642. 


La boîte en copeaux est l'un des motifs, 
cent fois représentés dans les natures 
mortes du XVII* siècle. Présente sur une 
toile de Linard, elle sert de support à un 
vase de fleurs (larg. 42 cm, coll. Wiiden- 
stein). On peut penser que c'était un objet 


propre à l’est et au nord de la France, mais 
les Flamands du XVI® s. y voyaient un 
symbole religieux: le coffret de la divinité. 


La nature morte disposée, 
telle que la conçoit Linard, 
atteint la perfection dès ses pre- 
mières toiles. La toile ci-contre 
(larg. 68 cm; coll. particulière) 
fait pendant au tableau du 
musée de Strasbourg qui est 
reproduit en couleurs, page 59, 
Si le thème des cinq sens reste 
inchangé, si la composition 
demeure également la même, 
aucune impression de mono- 
tonieentoutcasnes'’en dégage. 


gieuse. Ainsi Linard aime à traduire en choses muettes et anonymes, 
tantôt les cinq sens de l’homme, tantôt les quatre éléments dont 
consiste l’univers (selon la physique aristotélicienne et scolastique), 
tantôt tout cela à la fois, sans exclure d’ailleurs les allusions reli- 
gieuses. Plusieurs registres de métaphores se superposent ainsi 
l’oiseau ou le papillon signifient l’âme immortelle, mais aussi, 
comme élément, l’air. Un instrument de musique signifie l’un des 
sens : l’ouie ; mais aussi (selon un langage mis à la mode par le 
peintre-prêtre italien Evariste Baschenis) 1il symbolise la vanité 
des choses de ce monde. Les fleurs, qui ont déjà la signification 
mélancolique que nous connaissons, seront également le parfum 
que respire l’odorat, tandis qu’un jeu de cartes à jouer évoquera 
le toucher ; un miroir, la vue ; des raisins, la terre : un brasero, 
le ‘eu, ES 

Bien entendu cette connaissance des symboles ne doit pas se 
muer en délire interprétatif. I1 n’est pas sûr que Linard ait toujours 
pensé clairement à la signification méthodique des objets qu'il 
peignait. Peintre avant tout, au métier fin et subtil, poussant loin 
les recherches de matière et de couleur, il fut probablement plus 


Le symbolisme, point de 
départ de tout l’art de Linard, 
va atteindre sa plus grande 
complexité dès l'une de ses 
premières toiles (ci-contre, 
larg. 155 cm, musée d'Alger) 
qui date de 1627. Les deux méta- 
phores apparentes sont les 
cinq sens et les quatre éléments 
mais elles se superposent aussi 
au cycle de la vie humaine. Cette 
toile est considérée comme 
le chef - d'œuvre du peintre. 
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épris des réalités que des symboles. D'ailleurs le symbolisme s’use 
vite. En se transmettant, une tradition symbolique se détruit elle- 
même : à l’origine, l’artiste peint un papillon ou des fleurs pour 
traduire l’idée de l’âme ou l’écoulement de la vie ; puis bientôt 
l’âme et l’écoulement de la vie deviennent à leur tour de simples 
prétextes à peindre un papillon ou des fleurs : l’art de la nature 
morte conduit à la peinture pure ou, si l’on préfère, l’importance 
croissante de la nature morte dans l’art est le signe ou la consé- 
quence d’une nouvelle conception de la peinture. 

C’est bien là que se trouve la grande leçon de la nature morte 
française au xvire siècle. Ce genre modeste, presque méprisé alors, 
dépassait les préoccupations narratives et devait conduire aux 
problèmes strictement plastiques de la nature morte de Chardin, 
un siècle plus tard, et, plus tard encore, à Manet ou à Cézanne. La 
peinture telle que notre époque la comprend, la peinture comme 
assemblage savant de formes et de couleurs se fait jour déjà sous 
l’un de ses aspects les plus originaux chez Jacques Linard et ses 
mystérieux confrères qui vivaient au xvui® siècle, spécialisés dans 
les tableaux de la « vie silencieuse ». 


L'eau, l'un des quatre éléments, est 
symbolisée, dans la nature morte du musée 
d'Alger (détail ci-contre à gauche), par la 
bouteille de verre qui contient une fleur, 
symbole de l'odorat. Les objets sont étalés 
car le peintre se préoccupe plus de la des- 
cription de chacun d'eux que de leur 
liaison, qu'il compense par le symbolisme 
de l'ensemble. Sur l'aiguière les armes du 
cardinal de Richelieu, frère du ministre. 


Les fruits, dont Linard a fait de nombreuses 
études dans ses différentes toiles non sym- 
boliques, sont présentés sur la nature 
morte d'Alger dans la coupe en bleu de 
Chine si souvent utilisée. Si chaque tableau 
se compose d'éléments juxtaposés, à leur 
tour ces éléments forment de petits 
tableaux où le sujet se laisse circonscrire. 


L'abondance des symboles d'un même 
élément se retrouve dans un autre détail 
ci-dessous : mandore, flûte, partition sym- 
bolisent l'ouie. Dans les dernières années 
de sa vie, après 1640, l'art de Linard se 
simplifiera, s'épurera, à la fois dans sa 
composition et dans son symbolisme, pour 
aboutir à un art intime et équilibré 

d'une très grande finesse picturale. FIN 


Pot à crème en argent suédois du 
XVIIIe siècle, vendu 320 000 F le 
17 octobre à la galerie H. Bukowskis 
à Stockholm. Décor en relief. Les 
pieds et l’anse sont également en 
forme de fleurs et de feuilles de 
chêne. Les poinçons sont ceux de 
l'orfèvre Jeremias Wallbom et de la 
ville d'Uddevalla pour l’année 1785. 


Brüûle-parfums en vermeil d'époque 
Empire, vendu 360 000 F le 26 mars 
à la galerie Charpentier (Me Laurin ; 
MM. Reinach et de Fommervault). La 
coupe est supportée par trois 
sphinx ailés. Pièce d’apparat inspirée 
de l’antiquité, exécutée par Odiot. 
Poinçon «au coq» pour les années 
1809-1819. Poids | 950 grammes. 


Coupe sur piédouche avec 
présentoir en vermeil, d'époque 
Empire, vendue 290 000 F le 26 mars 
au cours de la même vente. Décor 
de godrons et de feuilles d’eau. 
Pièce plus appréciée que la précé- 
dente pour sa simplicité de forme et 
de décor. Travail d'Odiot. Poinçon 
au coq (1809-1819). Poids 470 gr. 


Rafraîchissoir en argent anglais 
d'époque George Ill (début du 
XIX® siècle) dont la série de six a 
été vendue 2 280 000 F le 21 novem- 
bre à Londres chez Sotheby. Riche 
ornementation d’armoiries et de 
feuillages et coquilles en relief. 
Travail du maître orfèvre Paul Storr, 
daté 1817. H. 22 cm. Pds total 24 kg. 


Grande vasque en argent, art 
romain Il£-IVe siècles, achetée par les 
musées nationaux avec huit pièces 
de même époque (trésor de Grain- 
court) 12 320 000 F le 10 juin à la 
galerie Charpentier (Me M. Rheims ; 
MM. Bourgey et Jean Roudillon). Prix 
de la vasque sur enchère provisoire : 
2 970 000 F ; L. 43 cm. Pds | 942 gr. 


Bougeoir en argent de la première 
moitié du XVIIe siècle, vendu 
290 000 F le 20 avril au château de 
Villebertin près de Troyes (M° Jon- 
quet ; MM. Reinach et de Fommer- 
vault). Travail du maître orfèvre 
Aymé Joubert (1703-1741). Poinçons 
de Paris pour 1734, sous la régie 
d'Hubert Louvet, fermier général. 
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Vase à piédouche en porcelaine de 
Paris, d'époque Charles X, dont la 
paire a été vendue 25 000 francs le 
20 octobre dernier à l'hôtel des 
Ventes de Versailles (M Blache ; 
MM. P. Damidot et J. Lacoste). Décor 
polychrome et or. Ce type de vase 
très décoratif a été exécuté à un 
grand nombre d'exemplaires au XIXE®. 


Plat ovale en faïence de Marseille du 
XVIIIe siècle dont la paire a été 
vendue 240 000 francs le 4 mai à 
l'hôtel des Ventes d’Aix-en-Provence 
(Me Martin-Caille ; M. C. Darton). lis 
présentent un marli ajouré. Décor 
polychrome de branchagesfleuris sur 
fond blanc. Marque V.P. de la 
fabrique de la veuve Perrin. L. 34 cm. 


Plat en porcelaine chinoise de la 
Compagnie des Indes, début du 
XVIIIe s., vendu 75 000 francs le 22 
avril à l'Hôtel Drouot (Me M. Rheims; 
M. Beurdeley). Il est orné d’un décor 
polychrome sur fond blanc. Au cen- 
tre : armes de la ville d'Amsterdam. 
Il s’agit d’une pièce destinée à l’ex- 
portation vers l’Europe. D. 53,5 cm. 


Groupe en porcelaine allemande de 
Meissen (Saxe) du XVIII siècle, 
vendu 420 000 francs le 5 décembre 
à la galerie Charpentier (Me Ader ; 
MM. P. Damidot, Lacoste et B. Dillée). 
Décor polychrome et or. Les figu- 
rines de Meissen, quoique très nom- 
breuses, sont recherchées comme 
une production « type ». H. 16 cm. 


Potiche couverte en porcelaine de 
Chine d'époque Kang-hi (1662-1723) 
dont la paire a été vendue 360 000 F 
le 20 mars au Trianon-Palace à Ver- 
sailles (M°S J.-P. Chapelle et P. Martin; 
MM. Mahé et Tournet). Motifs de 
fleurs, animaux et personnages en 
émaux polychromes de la famille 
verte sur fond blanc. Haut. 43 cm. 


Daubière et son présentoir en 
forme de chou, faïence de Stras- 
bourg du XVIIIE siècle, vendue 
40 800 F belges, soit 340 000 F fran- 
çais, le 29 mai à la galerie G. Giroux 
à Bruxelles. Décor vert et jaune au 
naturel. Marque de Pierre Hannong 
(voir Connaissance des Arts n° 58, 
sur la céramique en trompe l'œil). 
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EURE here 


Le raffinement du décor a été prévu ici pour durer de l’âge berceau à l'âge jeune fille. 
M. et Me Claude Binet ont choisi une toile à oreiller à raies bleues et blanches, d'environ 


700 F le mètre, facile à laver, pour les rideaux et les housses des chaises. La même toile 


tendue sur les murs apporte l’agrément que donne toujours la présence du tissu, mais 
elle a été posée assez haut pour ne pas redouter les traces de main inévitables d'un petit 
enfant, alors qu'une peinture laque, lessivable, revêt boiserie et bas des murs. C'est en 
prévision du futur divan que l'alcôve, élégante même pour un berceau, a déjà été installée. 


Assortie aux activités de deux petits garçons, cette chambre réunit des matières simples 
d'aspect et peu fragiles. L'apparence confortable mais non précieuse du sapin naturel 
verni procure aux murs un revêtement pratique qui est également celui des rayonnages 
fixes. Le seul meuble indépendant est, lui aussi, appliqué aux murs pour laisser libre une 
plus grande surface. Toujours dans un but pratique, les décorateurs Robert et Mito Block 
ont revêtu le sol de linoléum vert sombre pour s'harmoniser avec la couleur du bois. Son 
emploi pour gainer l'abattant des bureaux souligne la dominante inusable de la chambre. 


Pour donner un air de campagne et de simplicité à la chambre où vivent deux jeunes 
enfants, on a choisi le rotin pour le mobilier et une cretonne imprimée de fleurs des champs 
pour les rideaux qui tamisent une forte lumière. Malgré le coin travail, il reste une grande 
surface libre pour les jeux parce que le meuble, réalisé par M. Castro pour environ 80 000 F, 
est suspendu au mur ; il comprend deux bureaux à abattant disposés de façon à recevoir 
la lumière de la fenêtre sans se porter ombre réciproquement. Pour reprendre le thème 
ensoleillé de la chambre, le fond des étagères se prolonge en une large bande orangée. 
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PETITS OÙ GRANDS. 
LES ENFANTS 
VEULENT * LEUR” CHAMBRE 


Classique sans trop de sérieux, une chambre ancienne peut être jeune : parce que son 
mobilier d'époque Louis XVI est fin de ligne et léger de proportion et parce que pour être 
plus discrète la peinture blanche patinée de ses bois a servi de modèle aux tons des portes 
et des moulurations. Jeune aussi le motif de fleurs qui donne à la pièce son unité tout en 
alternant papier, à environ 1 300 F le rouleau double, et tissu, à environ 600 F le mètre, à 
plat ou froncé, et qui semble prolonger la verdure des arbres à l'extérieur. Elle convient 
à une très jeune fille car son raffinement évoque la simplicité bien plus que le luxe. 


Voyage et marine ont servi de thème à la chambre d'un jeune étudiant, M. Bernard B., 
installée par Me Jacqueline Brestecher : thème de la réalisation pratique autant que de 
l'imagination puisque c'est l’idée d'une cabine de bateau qui a inspiré le meuble principal 
(ci-dessous à gauche). Non seulement bibliothèque, il est aussi penderie et tiroirs à linge 
(selon la hauteur de ses multiples placards) pour utiliser au maximum le volume total et 
permettre ainsi à l'habitant de la chambre d'avoir toutes ses affaires à portée de la main. 
Il partage le ton décoratif de l'ensemble emprunté à de belles matières, cuir etmerisier blond. 


Le caractère martial qui peut se dégager de la chambre d’un jeune garçon n'est pas dû 
seulement au sabre et aux vieilles gravures militaires accrochés aux murs. Il est dû aussi 
ici à la précision symétrique de la boiserie, construite dans le style Empire pour rattraper 
l'angle d'un mur oblique et au choix des tons vifs et de leur matière qui tranchent sur 
les murs sobres. M. Jean Labatut a en effet gainé le lit de faux cuir rouge clouté de cuivre, 
très résistant, et l'a recouvert de peluche peau de panthère, aue l'on peut trouver entre 
6 000 et 7 000 F le mètre. Note de fantaisie personnelle qui reste cependant très masculine. 
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L’IDÉE DU MOIS 


LA ‘ BIBLIOTHEQUE TOUR D'IVOIRE ” 


La conception du bureau d'homme évolue : à l'idée ancienne du bureau se substitue de plus 
en plus l’idée d'une pièce où l’on vit davantage, où l'on n'hésite pas, au besoin, à admettre 
un lit. Cette diversité de rôles du bureau entraîne donc une adaptation des murs qui réponde, 
selon l'angle de la pièce, à ses différentes attributions. L'exemple proposé par Mme Lefebvre- 
Vilardebo, au dernier salon des Arts ménagers, est celui d'un appartement classique, plutôt 
de petites dimensions, dans un immeuble moderne. Le principe fondamental pour obtenir 
cette impression de vie et d'intimité est d'établir des oppositions de plans ou des oppositions 
de matière et de couleurs pour préciser les rôles respectifs de chaque meuble, point de départ 
de l'organisation de la pièce. Par exemple, l'alcôve rayée de rouge et de blanc qui enveloppe 
le lit de repos ou le renfoncement au plafond surbaissé qui abrite la bibliothèque et qui semble 
par contraste rehausser le reste de la pièce. 

Les murs colorés, qui font ressortir les tons du tapis d'Aubusson, sont vifs pour égayer 
le caractère un peu sévère et très masculin de la bibliothèque d'acajou et d'un mobilier de 
qualité, tel que l'armoire de Bircklé, aux dimensions très rares, ou le bureau de Benneman. 
Dans des murs ainsi organisés « sur mesure », les meubles, même anciens, trouvent une place 
naturelle et à leur échelle, liée au souci du confort et de l'intimité. La pièce, une fois équilibrée 
par la composition de ses murs et le volume de ses meubles, s'achève alors par la présence des 
bibelots qui la complètent. La collection d'ivoires (constituée par M. Nicolas Landau) joue 
un rôle important, par sa disposition autant que par le choix des pièces. La façon de les grouper 
est une sorte de re-création, œuvre du collectionneur, qui prend le pas sur ia valeur des objets. 


1 Sin 


La nature morte composée par M. Landau réunit des pièces 
de tournage, chefs-d'œuvre d’acrobatie technique que réali- 
saient des princes-amateurs de la Renaissance aussi bien 
que des artisans, des objets usuels, comme un sablier où un 
cornet et des dés à jouer, une coupe à couvercle surmontée 
de deux amours de Duquesnoy il Fiamingo. Mais si la tête de 
mort semble jouer de la flûte et le sceptre s'appuyer sur un 
jeu de hasard, ce n'est pas seulement avec une intention 
métaphysique, c'est surtout parce que chaque objet acquiert 
par ce rapprochement une valeur inattendue et un renouveau 
de vie qu'il ne possédait pas lorsqu'il a été créé isolément. 
L'opposition ou la similitude des pièces sont une création de 
l'amateur qui peut ainsi apporter encore l'inédit à l’ancien. 


Le mélange des ivoires parmi les livres répond au goût 
actuel qui suggère une sorte de familiarité entre la bibliothèque 
et les objets d'art qui prennent rang de simples bibelots. Les 
objets eux-mêmes, échelonnés du XII‘ au XIX® siècle, ont les 
origines les plus variées et répondent seulement à leur matière 
commune et à la discipline qui les a ordonnés. Ils s'associent 
à la composition murale puisque le fond de la bibliothèque 
sur lequel se détache un éclatement de flûtes semblable à une 
étoile filante ne fait que prolonger le tissu quintillé vert tendu 
sur la surface de la pièce. Le sens individuel de chaque objet 
s'efface devant le rôle décoratif qui lui est assigné dans 
l'ensemble d'autant plus facilement que tous ces ivoires, parmi 
lesquels ne figure aucun objet religieux, sont œuvres d'huma- 
nistes, sinon par l'époque, du moins par l'esprit. Ils restent 
parfaitement conformes à l'idée générale de la pièce dont 

ils accentuent même la construction et la raison d'être. FIN 
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L'EPOQUE ROSE DE LA PORCELA 


LE NOM DE LA MARQUISE DE POMPADOUR RESTE ASSOCIÉ AU FAMEUX 

« FOND ROSE DE SÈVRES », UN DES TRIOMPHES DE 

LA MANUFACTURE ROYALE DANS SA LUTTE POUR RAVIR AU ROI DE SAXE 
SA SUPRÉMATIE DANS LE MONDE DES PORCELAINES 


PAR JEAN NICOLIER 


Exemple classique et 
somptueux de l'utilisation du 
fond rose Pompadour à ses 
débuts, la soupière de la 
collection Tuck, au Petit 
Palais, est datée de 1757. 
Le modèle, bien connu à 
Sèvres, est de Duplessis 
(dimensions totales : long. : 
50 cm ; largeur : 40 cm). Au 
fond rose uni s'oppose le 
blanc des réserves agréa- 
blement mouvementées, 
ornées de fleurs et encadrées 
de motifs «rocaille» en 
dorure très finement ciselés. 


Les « fonds rose Pompadour » marquent sans conteste le couron- 
nement de la fabrication des pâtes tendres de Sèvres au xvurre siècle. 
Ils sont l’exemple parfait de ce que la rivalité passionnée pouvait 
imaginer pour surpasser les autres productions européennes dans 
ce domaine. 

Pour mieux comprendre le succès des Sèvres roses, il est essentiel 
d'expliquer la lutte que la manufacture royale a livrée pour 
acquérir une supériorité durable. 

La France, dont la place dans le monde, depuis le début du 
XVIIe siècle, ne se discutait pas et dont le rayonnement artistique 
en particulier était universel, s’était cependant laissé distancer dans 
un domaine qui passionnait alors tous les gens de goût : la production 
de la porcelaine. On a peine à imaginer le prestige, la gloire même 
qu'avait apportés au roi de Saxe l’avance qu’un hasard heureux lui 
avait procurée. Venue d’Extrême-Orient, importée depuis le 
xv® siècle, la porcelaine, matière longtemps mystérieuse, intriguait 
autant qu’elle ravissait amateurs et «curieux ». Sa nature même 
semblait si étrange qu’on l’imaginait généralement issue de quelque 
magie. Edouard Garnier cite ce passage significatif d’un ouvrage 
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publié en 1539 à Venise et traduit en français, en 1617, à Lyon : 
«.. porcellanes qui ne sont qu'une certaine masse composée de 
plastre, d'œufs, d’escailles de locustes marines et aultres semblables 
espèces, laquelle, estant très unie et liée ensemble, est cachée soubz 
terre secrettement par le père de famille qui l’enseigne à ses enfans 
et y demeure octante ans sans voir le jour, après lesquels ses héritiers 
la tirent et, la trouvant proprement disposée à quelque ouvrage, ils 
en font ces précieux vases transparens et si beaux à la veüe, en forme 
et en couleur, que les architectes n’y trouvent que redire ; la vertu 
desquels est admirable, d’autant que si on y met du venin dedans, ils 
se rompent tout aussitôt... » 

Ces surprenantes croyances allaient longtemps empêcher toute 
recherche sérieuse pour produire la porcelaine. L’idée qu’elle n’était 
après tout qu’une poterie voisine de celles universellement connues 
(à base de produit naturel existant d’ailleurs en Europe) ne venait 
à personne. Ce que l’on imagina, ce furent des artifices de laboratoire 
pour imiter cette étrange matière. Les premières porcelaines — non 
kaoliniques — européennes, celles des « Médicis », produites à 
Florence au xvi® siècle, malgré leurs imperfections et bien qu’elles 


| 
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n’aient été qu’une tentative sans lendemain, n'étaient pas sans 
intérêt. Plus tard, la France avait eu la gloire d’inventer les pâtes 
tendres — tout aussi « artificielles » — vers 1673, à Rouen. De cette 
production, limitée par souci de conserver le secret, devait naître 
ensuite la fabrication plus importante et de noble tenue de Saint- 
Cloud, suivie de quelques autres, dont Chantilly et Mennecy. 

Cette nouvelle production, d’une variété et d’une importance 
déjà considérables, malgré les inconvénients d’une matière coûteuse 
et fragile (tendre) au feu, aurait suffi à garantir à la France une place 
enviable en ce domaine si un hasard providentiel n’avait donné à 
la Saxe un rôle prépondérant par la découverte du kaolin, matière 
dont l’existence avait été finalement connue mais dont on pensait 
l'Europe dépourvue. À partir de 1710 donc, la manufacture du roi 
de Saxe, installée dans l’Albrechtsburg, à Meissen, avait commencé 
a production d’une porcelaine véritable, kaolinique, dont la 
perfection technique, les qualités artistiques, le brio allaient subjuguer 
ous les curieux d’art de l’Europe. La vogue en fut incroyable dans 
jous les pays et particulièrement en France. Non seulement le 
prestige du royaume était atteint dans sa suprématie artistique géné- 


«Rubans croisés » en rose sur fond blanc. Ce 
crémier (h. : 10 cm ; collection Nicolier), non daté, est 
signé par Edme Gomery qui quitta Sèvres en 1758. 


Un fond partiel, en rinceaux et palmettes, fait 
encore jouer sur le vase ci-dessus (hauteur : 19 cm ; 
il appartient au musée des Arts décoratifs) le rose 
avec le blanc crémeux de la porcelaine tendre. 


La préciosité du rose s'accorde bien aux lignes 
recherchées du plateau (ci-contre, larg. : 18,5 cm ; 
musée des Arts décoratifs) et à la fantaisie du centre. 


La grande réserve avec Amours qui orne cette 
jardinière (Wallace Collection), aux lignes souples 
et équilibrées, s'entoure d'un cadre en dorure tout 
à la fois robuste et d'une élégante légèreté. 


Les décors de paysages sont rares.!Celui-ci, 
animé par une scène de chasse, d'après Oudry, 
est exceptionnel. Le seau à rafraïchir (Haut. : 
18 cm ; Petit Palais), non daté, avec son 
fond rose uni, sa grande réserve mouvementée, 
son encadrement, se situe vers 1757-1758. 


Distribution savante du décor parfaitement 
adapté à la forme. Sur jardinière ovale (ci- 
dessus, à dr. haut : 12 cm; long : 20 cm; coll. 
Tuck, Petit Palais), le décor d'oiseaux, vigou- 
reux, est d'une fort habile exécution comme 
les fleurs polychromes et les guirlandes d'or. 


Grâce des lignes, délicatesse des rinceaux en 
dorure et des légères fleurs en relief, disposition 
des réserves sur le pot à eau et sa cuvette 
(ci-contre, haut : 20 cm ; long :31cm;1.:28 cm; 
Petit Palais), autant d'inégales qualités de la 
production du Sèvres «rocaille», à son apogée. 


La tendance vers un style moins « rococo » 
se manifeste déjà — toujours vers 1760 — sur 
ce pot à eau et son bassin (coll. Tuck, au 
Petit Palais, haut: 16cm ; long: 20cm ; |. 18cm). 
Formes générales plus sages, symétrie accusée 
de la rosace centrale et des curieuses réserves. 
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ralement indiscutée, mais encore les achats faits à la Saxe — 
s’ajoutant à ceux effectués en Extrême-Orient par l'intermédiaire 
de la Compagnie des Indes, — constituaient un lourd tribut (de 
l’ordre de 400 000 à 500 000 livres par an). 

C’est dans cette perspective d’une lutte de prestige sur le terrain 
artistique, avec des conséquences économiques importantes, que 
doit se comprendre l'intérêt porté par Louis XV à la fabrique de 
Vincennes transférée en 1756 à Sèvres. Il en favorise les premiers 
pas dès 1738 ; il lui accorde à partir de 1745, lorsque les premiers 
résultats satisfaisants sont obtenus, d'importants subsides annuels 
(40 000 livres en 1747), il lui accorde aussi le droit de marquer les 
pièces à son chiffre. Tout est mis en œuvre pour « fabriquer en France 
des porcelaines de même qualité que celles qui se font en Saxe. 
pour dispenser les consommateurs de ce royaume de faire passer 
leurs fonds dans les pays étrangers pour se procurer cette espèce 
de curiosité ». Un savant réputé, le chimiste Jean Hellot, a la charge 
d'améliorer sans cesse la technique des pâtes, de la couverte, des 
émaux. Duplessis, l’orfèvre du roi, est responsable du dessin des 
formes. Les peintres Hultz et Bachelier dirigent et surveillent les 
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travaux des décorateurs. Les meilleurs artistes donnent des modèles : 
Boucher, Oudry, van Loo, Falconnet. 

En 1753, une nouvelle société se crée. La participation du roi est 
renforcée, il est intéressé pour un tiers dans l’affaire qui prend le 
titre de manufacture royale de la Porcelaine de France. La marque 
au chiffre du roi est désormais obligatoire et s'accompagne d’un 
chronogramme : a pour 1753, b pour 1754, c pour 1755, etc. Le 
départ est désormais bien donné. En 1758, la vente atteint 
274 000 livres. L’année suivante, la société est dissoute et le roi 
devient seul propriétaire de la manufacture à laquelle il accorde 
désormais une subvention annuelle de 96 000 livres. 

Dans quelle mesure l’influence de Mme de Pompadour fut-elle 
déterminante dans l'intérêt porté par Louis XV à Vincennes, intérêt 
qui ne devait pas se démentir par la suite, au contraire ? D’après 
les Goncourt, elle aurait été à l’origine de tout et c’est même elle 
qui aurait conseillé au roi la création d’une fabrique de porcelaine. 
L’exagération est manifeste si l’on considère que, lorsque débute 
cette célèbre liaison, Louis XV favorise et soutient depuis sept ans 
déjà les essais et tâtonnements de Vincennes. De même, lorsqu'un 
arrêt du conseil du Commerce reconnaît en juillet 1745 la nouvelle 
société, la toute récente favorite n’a approché le roi que pendant 
deux semaines avant son départ pour la campagne des Flandres. 
Mais il est, par contre, indéniable que Mme de Pompadour a 
largement favorisé l’essor de la jeune manufacture. 

Cette femme étonnante était douée d’autant de dons artistiques 


En réaction peut-être contre la douceur du 
rose et blanc intervient, en 1758, un effet plus 
viril. Le fond vert, vigoureux, se combine alors 
avec le rose. Mélange hardi, somptueux et 
fort rare. La tasse du musée des Arts décoratifs 
(haut. : 65 mm) offre une réserve de forme 
déjà très régulière tandis que celle de sa 
soucoupe reste encore un peu mouvementée. 


Dans ce mélange nouveau, la place prépon- 
dérante, donnée d'abord au vert, s'inverse 
bientôt. Le rose domine et le vert vient seule- 
ment l'animer. Sur cette jardinière, de la Wallace 
Collection (haut. : 16 cm ; long. : 32 cm ; 
prof. : 16 cm), l'encadrement de la réserve 
en larges mais simples rinceaux soulignés 
de dorure n'a plus rien de la préciosité des 
exemples qui figurent sur la page précédente. 


L'opposition violente d'un rose très doux 
et d'un fond vert vigoureux, sur lequel les trois 
réserves à fleurs vives tranchent durement, 
donne une évidente puissance décorative au 
vase des Arts décoratifs (h. : 16,5 cm). Les 
qualités spéciales à Sèvres et à la pâte tendre : 
matière, couleur, exécution, harmonisent 
ces audac2s et les rendent très séduisantes. 


que d'esprit et de beauté. Comédienne, danseuse et cantatrice 
applaudie au théâtre de la cour qu’elle avait monté elle-même, elle 
avait des dons variés pour le clavecin, le dessin, la gravure ; elle 
conseille les poètes, aide et favorise les artistes, architectes, déco- 
rateurs. Elle fait construire ou transformer mainte demeure : châteaux, 
hôtels, ermitages. Pour cela, elle décide des plans, de la décoration, 
suivant un goût très éclairé et une fantaisie toujours renouvelée 
en trouvailles ravissantes. À son exemple, la cour s’oriente vers de 
folles dépenses consacrées à l’Art qui connaît une étonnante prospé- 
rité. Le « style Pompadour » s’identifie au raffinement le plus exquis, 
au triomphe de la rocaille, à la fois exubérante et distinguée, que 
d’ailleurs, peu après 1750, quelques éléments plus sages viennent déjà 
atténuer. Dès la découverte de Pompéi, en 1748, Me de Pompadour 
s’intéresse vivement aux nouvelles formules ainsi révélées et favorise 
déjà les prémices du prochain style. 

Or Sèvres est l’un de ses soucis artistiques favoris. Elle protège 
la manufacture où elle se rend souvent et qui profite non seulement 
des conseils de cet animateur exceptionnel mais aussi de ses achats 
importants et renouvelés. Certaines de ses emplettes sont célèbres 
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et dignes de sa folle prodigalité, comme ce parterre fleuri en plein 
hiver, lors de la pendaison de crémaillère au château de Bellevue, 
parterre réalisé en fleurs de Vincennes, en nombre incroyable, 
« trompe-l’œil » que des parfums appropriés s’efforçaient de rendre 
encore plus vraisemblable. = TO 
Mre de Pompadour ne se contentait pas de ce rôle. Elle faisait 
une véritable propagande pour Sèvres, suscitait des enthousiasmes 
et secondait le roi au cours des ventes organisées par lui au château 
de Versailles, chaque année, et pendant lesquelles il vendait lui-même 
aux courtisans empressés les plus beaux produits de sa manufacture. 
Elle les louangeait avec ardeur et déclarait que « ce n’est pas être 
citoyen de ne pas acheter de cette porcelaine autant qu’on a d’argent». 
Il est à noter, d’ailleurs, que la meilleure production correspond : 
à son règne. Vers 1760-1765, tout est déjà dit et Sèvres vivra sur cette … 
lancée, désormais, sans guère innover jusqu’à la fin du siècle. 
L’appellation du beau fond rose mis au point par Hellot, ce nom 
de « rose Pompadour » est-il ou non contemporain de la favorite ? 
Les Goncourt l’affirment, d’autres auteurs sont plus réticents. Le 
dernier historiographe de Sèvres, M. Pierre Verlet, dit : «… ce rose. 
aujourd’hui tant prisé que certains amateurs voudraient dénommer, 
à tort ou à raison, rose Pompadour ou rose du {Barry ». La termi- 
nologie, spéciale à la manufacture, ne comporte certes pas le « rose 
Pompadour » alors qu’il existe des urnes Pompadour, des pots- 
SRE Pompadour, des brocs Pompadour. Peut-être la mode de 
aptiser toute nouveauté du nom de la favorite tendait-elle à 


Une évolution étonnamment rapide donne au sucrier (en haut, à gauche ; musée 
des Arts décoratifs), daté de 1761, une réserve régulièrement ovale cernée d'un 
simple galon. Comparer à celles de la page 72 de quelques années plus anciennes. 


Les lignes du vase « éventail » (coll. Jean Nicolier) sont un autre exemple d'une 
Sagesse vite acquise. En 1761, le fond rose s'habille de « marbrures » dont le dessin 
est tracé en bleu un peu violacé et se complète de nombreux petits points d'or. 


Des « hachures » centrifuges, en bleu avec points d'or, animent le fond rose de 
la tasse du musée des Arts décoratifs (h. : 7 cm). Sa réserve est régulière, celle de 
la soucoupe est, cette fois, parfaitement ronde et entourée d'un seul galon d'or. 


Période de transition, le plateau qui appartient au musée des Arts décoratifs 
offre ainsi un décor d'oiseaux traditionnel, vigoureusement traité, mais qui s'inscrit 
dans une réserve rectiligne. Comparer la stricte rigueur des formes, l'ajourage en 
grecques et palmettes avec le plateau de la page 73, aux lignes recherchées. 


Double effet d'opposition de rose et blanc sur l'exceptionnelle jardinière de la 
Wallace Collection (haut. : 23 cm ; long. : 33 cm ; prof. : 18 cm), grâce au motif 
de la réserve : l'initiale double de Louis XV (pièce certainement destinée au roi). 
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’atténuer alors que son règne — en 1757 — avait quitté déjà le 

omaine galant pour une liaison plus platonique sans rien abandonner 

pendant de son influence sur le roi. Pourtant tant de choses béné- 
iciaient déjà de ce même patronage que le nom de « rose 
Pompadour » n’est peut-être pas dû seulement à quelque 
enthousiasme d’amateur. 

D'autre part, il est curieux de constater que le fond rose n’a été 
produit que pendant très peu d’années — de 1757 à 1761 — alors 
que la marquise est morte en 1764 à Versailles. Faut-il trouver là 
‘un argument pour attacher son nom à cette couleur jamais reprise 
par la suite ? Ou faut-il, comme le suggère un auteur, penser que 
‘Hellot, mort en 1766, en aurait emporté le secret dans la tombe ? 
IL paraît plus raisonnable de croire que Sèvres, après quelques 
‘années de succès d’une formule, s’efforçait de la remplacer avant 
qu’elle se trouve banalisée aux yeux des amateurs si exigeants de 
l'époque. Ce fut d’ailleurs le cas pour d’autres fonds de couleur 
comme le jaune, utilisé à Vincennes, repris à Sèvres après une trentaine 
d’années d’interruption et seulement pour un an ou deux. On peut 
noter aussi le vert et le bleu associés, combinaison imaginée en 1758 
et qui, elle aussi, dura fort peu. 

Le rose Pompadour, d’une tonalité tendre, à peine violacé, est 
d’une nuance extrêmement délicate. Il réunit deux qualités contra- 
dictoires : assez transparent pour que la blancheur de l’émail sous- 
jacent le rende éclatant, il est assez opaque et d’une matière assez 
riche et dense, quoique douce à l’œil. Ce ton chatoyant s’oppose avec 
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cache-pot, ‘pots-pourris dont certains sont de conception fort 
originale comme le « pot-pourri gondole » au couvercle élégamment 
ajouré, comme aussi ce « vaisseau à mât » datant vraisemblablement 
de 1759 ou 1760 (voir page de couverture) qui affecte l’allure d’un 
bateau en haut duquel flotte un voile fleurdelysé. Composition 
fort curieuse qui s’accompagne d’un rare décor « à la Chine » en 
teintes plates, assez exceptionnel à Sèvres. 

. Toutes ces pièces de grand apparat témoignent de la science 
incontestable des créateurs de modèles de la manufacture. Les lignes, 
souples, capricieuses, indisciplinées, semble-t-il, du style Louis XV 
à son apogée obéissent en réalité à une secrète loi d’équilibre qui 
donne à ces fantaisies de porcelaine un caractère de perfection 
qu'aucune autre fabrique ne saurait atteindre. L’état-major artistique, 
secondé par les recherches techniques, a donné au roi le résultat 
espéré. La « porcelaine de France » triomphe partout ; l’étranger 
la recherche et l’admire, le prestige du royaume a regagné très 
largement le terrain d’abord perdu. 

Mais un tel succès joint aux prix très élevés — à l’époque de la 
production comme aussi par la suite car, dès la Restauration, les 
porcelaines anciennes de Sèvres sont recherchées par les amateurs 
— suscite d’innombrables imitations. Beaucoup ont été facilitées 
au début par les nombreux « blancs » vendus par la manufacture 
au xvuIe siècle, puis au début du xix®, lorsque Brongniart abandonne 
définitivement la production des « pâtes tendres ». L’Angleterre, 
où le goût du Sèvres était très vif dès le xvrrre siècle et où de grandes 


bonheur au blanc crémeux de la «pâte tendre » elle-même si agréable 
au regard, opposition très utilisée pendant les premieres années 
—_ 1757 et 1758 — du « rose Pompadour » : fond rose uni et grandes 
réserves (à fleurs, à oiseaux, à personnages) ou palmes et rinceaux 
roses animant un fond blanc (ou l’inverse). Le fond est limité par des 
encadrements en dorure ou orné de guirlandes d’or. Il a tendance, 
au voisinage de la dorure, à jaunir et à prendre une teinte un peu 
«saumon » caractéristique. En 1758 apparaît le mélange, plus 
somptueux encore, de deux fonds juxtaposés : vert et rose, qui, en 
1759 et 1760, donne plus d’importance au rose qu'au vert. Enfin 
en 1761, le fond rose s’habille de marbrures ou de hachures, les unes 
et les autres faites en bleu (qui sur ce fond devient violacé) et s'accom- 
pagnent de points d’or. Il est curieux de noter avec quelle rapidité 
cette couleur exceptionnelle évolue dans son emploi pour disparaître 
finalement en si peu d’années. ee L 
Les porcelaines produites dans ce cycle étroit sont assez variées. 
Ce sont des pièces d’usage, telles qu’assiettes, cabarets comprenant 
plateau, tasses, sucrier, verseuses, mais aussi des pièces de décoration 
plus somptueuses : vases aux formes savantes et Si variées, jardinières, 


collections et les musées conservent de magnifiques pièces, l’Angle- 
terre a beaucoup produit de ces imitations, surdécors ou copies 
totales, et le « Sèvres anglais», fabriqué au xIx° siècle souvent très 
adroitement, est d’une abondance bien connue. Naturellement les 
fonds roses, extrêmement rares et dont les prix se chiffrent par 
millions pour les pièces de quelque importance, ont été spécialement 
bien imités par les faussaires et certaines copies sont assez dangereuses. 

Si le parrainage de Mn de Pompadour pour le fond rose est admis- 
sible et même vraisemblable, il est surprenant de voir ce ton appelé 
parfois — surtout en Angleterre — rose du Barry. Or, Me du Barry, 
née en 1743, n’avait guère que quatorze ans quand le fond rose 
apparut en 1757. De plus, lorsqu'elle devint la maîtresse du roi en 
1768, Sèvres avait cessé depuis sept ans déjà d’utiliser ce ton. 

Aussi semble-t-il raisonnable de lui conserver le patronage de 
la marquise de Pompadour. Même s’il n'est pas certainement 
« d'époque », il mérite bien de l'être. Car, pour la gracieuse 
protectrice des arts qu’elle a si franchement, si passionnément 
aimés et soutenus, c’est un hommage — aujourd’hui tradi- FIN 
tionnel — que l’on aurait mauvaise grâce à lui contester. 
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Directement marqué par la Renaissance italienne, l'hospice édifié en 1541 par 


le cardinal de Tavera d'après les plans de Bustamante, élève de Bramante, est un 
quadrilatère de granite, coiffé de tuiles et sommé d’une coupole à pans coupés et 
flèche terminale. La longue cour intérieure est divisée en deux parties par une colon- 


nade à double étagement inspirée des modes grecs 


: dorique en haut et ionique 


en bas. Les appartements privés de la duchesse se groupent autour de la cour de 
droite (ci-dessus à dr.). Y vivent aussi des orphelines dont la duchesse de Lerma, hé- 
ritière de la tradition du fondateur, assure l'éducation à l'hospice jusqu'à leur majorité, 
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Dans la salle à manger, de dimensions colossales, la table de réfectoire du 
XVI: siècle espagnol mesure 4 m 85 de longueur, Chaises et fauteuils sont de même 
époque — les premières recouvertes de cuir, les seconds de velours cramoisi frangé 
d'or. Sur le pavement de brique s'étale un tapis persan. Une grande tapisserie de 
Bruxelles orne le mur à gauche de la cheminée de granite, elle-même surmontée de 
l'effigie du cardinal fondateur, d'après Berruguete. Entre deux « reposteros » aux 
armes des Cisneros, un portrait de l'infante Isabelle-Claire-Eugénie d'Espagne. 


La bibliothèque prend jour par sept fenêtres cintrées qui alternent avec des 
éléments de boiserie du XVIe siècle où sont classées, dans huit cents dossiers 
de parchemin, toutes les archives de l'hospice depuis sa fondation. Dans des 
vitrines, les bulles des papes Clément VII, Grégoire XIII et Pie V attestent les 
rapports étroits qui ne cessèrent d'exister entre le Saint-Siège et l'hospice — malgré 
l'autonomie matérielle dont jouissait ce dernier. La cuve de bronze est un brasero 
utilisé dans les cathédrales comme il n'en existe que trois exemplaires à Tolède. 
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SEULE L’ESPAGNE DU XVIe SIÈCLE POUVAIT CONCEVOIR, 


POUR ABRITER UNE ŒUVRE DE CHARITÉ, CE PALAIS 


DE SEIGNEURS, AU DÉCOR CHALEUREUX ET POIGNANT. 


Le dernier jour de l’année 1540, les édiles 
de Tolède se réunissaient en assemblée extra- 
ordinaire pour entendre lecture d’une 
requête à eux adressée par Sa Seigneurie 
don Juan Pardo Tavera, archevêque de leur 
ville et cardinal de la Sainte Église romaine : 
le noble prélat sollicitait la cession d’un 
terrain sis hors les murs, près de la porte de 
Visagra, aux fins d’y édifier un hospice de 
charité, &« muy suntuoso », disait la requête, 
placé sous le patronage de saint Jean- 
Baptiste. Non seulement la requête fut 
accordée, mais le Conseil unanime salua par 
des remerciements chaleureux la proposi- 
tion de son illustre bienfaiteur. 

Les travaux commencèrent aussitôt. Dès 
1541, maîtres carriers et casseurs de pierre 
fêtaient en de fraternelles agapes la pose du 


RANDIOSE DE L’'HOSPICE DE TAVERA 


premier moellon — un gros bloc de granite 
gris — le même matériau que pour l’Escorial. 
Les plans avaient été dessinés par Bartolomé 
de Bustamante, un élève de Bramante. Ils 
s’inspiraient directement des canons de la 
Renaissance italienne, revue et corrigée par 
l’austérité espagnole : un grand quadri- 
latère percé de rares fenêtres et couronné 
par une coupole à pans coupés, elle-même 
sommée d’une lanterne à flèche. A l’inté- 
rieur, deux patios ceinturés d’un double 
étagement de colonnes, les unes ioniques, 
les autres doriques. Les archives de l’hospice 
conservent les noms de tous les artistes, 
illustres et moins célèbres, qui contri- 
buèrent à la construction et à l’ornementa- 
tion de l'édifice : Alonso de Covarubas, 
Gonzalez de Lara, les deux Vergara — le 
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e et le fils — Berruguete et le propre fils 
reco. En fait, on travailla à Saint- 
-Baptiste de Tolède pendant tout le 
vi siècle, et même une bonne partie du 
vie. Les derniers venus y firent du reste 
us de mal que de bien, en adultérant le 
au plan primitif par des ajouts inop- 
ortuns, en particulier sur la façade prin- 
ipale. 

Le généreux cardinal de Tavera, s’il ne 
lit jamais son œuvre terminée (il mourut 
1545, quatre ans à peine après le début 
es travaux), sut pourtant faire respecter ses 
olontés : l’hospice devait « héberger et 
oïgner toutes les misères humaines », et 
.insi fut fait. Du vivant même du cardinal, 
ertains S’étaient étonnés qu’un établisse- 
nent de charité destiné aux plus misérables 
es hommes offrît tout le faste d’un palais 
eigneurial. « C’est bien un palais seigneu- 
rial, en effet, avait répondu le cardinal, 
suisque les pauvres qui y sont reçus repré- 
*entent Notre Seigneur Jésus-Christ. » 

Luxueux, le nouvel hospice le fut au point 
He servir de résidence aux souverains 
-spagnols en visite à Tolède. En 1560, 
hilippe II et sa femme Isabelle contem- 
lèrent, du haut des fenêtres, l’une des plus 
belles fêtes que l’Espagne eût jamais vues. 
l’est dans cette même chambre, un peu 
plus tard, que le roi s’arma pour participer 
au tournoi. À l’instar des souverains, deux 
grands saints espagnols ont séjourné au 
palais de Tavera : saint Pierre d’Alcantara et 
sainte Thérèse d’Avila — qui en fait men- 
tion dans ses écrits. 

Au cours des siècles, l’hospice n’a jamais 
changé de mains. À la mort du cardinal, 
il passa, par son neveu, à la famille des 
Medinacoeli — qui y a sa crypte et sa cha- 
pelle. L’actuelle propriétaire, la duchesse de 
Lerma, en est la descendante directe. Comme 
ses prédécesseurs, elle a maintenu la tradi- 
tion de charité de la maison. Elle en a seule- 
ment modifié l’objet. Lepalais de Tavera n’est 
plus un hospice où l’on soigne les mendiants 
et les gueux, mais un orphelinat où sont 
élevées les filles des victimes franquistes de 
la guerre civile (le duc de Lerma a lui- 
même péri au cours de ces troubles). 

Mais, comme par le passé, la demeure 
reste une résidence. La duchesse l’a fait 
restaurer et réaménager ces dernières années, 
avec le concours de l’architecte Eduardo 
Lagarde, pour le gros œuvre, et de la déco- 
ratrice Maria de Cardona (aujourd’hui 
disparue) pour l'installation intérieure. 
D’une manière générale on a débarrassé 
l'édifice de tout ce qui, au cours des siècles, 
avait pu en altérer la pureté primitive. La 
crypte grandiose — au moins aussi ImMpo- 
sante que celle de l’Escorial — où repo- 
aient tous les membres de la famille depuis 
la fondation de l’hospice, a été rendue à sa 


Une tapisserie des Flandres du XVI° siècle retrace un épisode de l’histoire 
d'Alexandre le Grand : des femmes, prosternées, implorent la clémence du 
vainqueur. Cette tapisserie est l’une des pièces majeures de la grande galerie où 
sont exposées les collections de peintures mises à l’abriau musée du Prado pendant 
les hostilités. A droite : le portrait du cardinal de Tavera, œuvre du Greco. En 
pendant : saint Pierre d'Alcantara (qui fut l'hôte du palais) par Palomino de Castro. 


La chambre à coucher de la duchesse est vouée aux deux couleurs favorites du 
Greco : le vert et le bleu. Vert, le velours du baldaquin et du ciel de lit, vert également 
le damas de la couverture. Bleue, la soierie unie qui recouvre les sièges. L'ensemble 
du mobilier est du XVIIe siècle espagnol, comme le lustre de fer forgé suspendu 
aux solives apparentes du plafond. Sur le chevalet, une Sainte Famille par le 
Tintoret. On remarquera les plinthes en azulejos — détail répété dans chacune 
des pièces de la résidence — qui contrastent avec le sol en briques rouge foncé. 


Un coin du grand salon s'ordonne autour d'un canapé Louis XII| au petit point, 
acheté à Paris par le duc de Lerma. Les sièges, eux, sont espagnols et recouverts 
de cuir. À gauche, sous un « repostero » du XVI siècle, aux armes des Medina- 
coeli et des Lerma, un cabinet espagnol (bargueno) de même époque. Un miroir 
octogonal hollandais est décoré de scènes de chasse et de scènes galantes 
sous Louis XIII, peintes sur marbre noir. Les deux portraits qui le flanquent sont 
ceux du marquis et de la marquise de Las Navas par Antonio Moro. À gauche, Anne 
d'Autriche à quinze ans par Bartolomé Gonzalez — souvenir du mariage par 
procuration de la eune infante, où un duc de Lerma représentait le roi Louis XIII. 
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nudité première. La galerie de peinture a 
recouvré ses plus beaux tableaux — Greco, 
Ribera, Moro, Zurbaran — mis à l’abri au 
musée du Prado pendant les années de 
guerre. L’immense bibliothèque expose à 
nouveau, sous son plafond aux solives 
massives, les huit cents dossiers reliés en 
parchemin qui racontent toute l’histoire de 
l’hospice. 

L’apothicairerie (la « botica »), avec ses 
alignements de pots, de cornues, de vases 
et de mortiers, offre une étonnante — et 
authentique — vision de ce qu'était un 
laboratoire d’alchimiste au xvi® siècle. 

Les appartements privés de la duchesse 
sont composés d’une suite de pièces aux 
plafonds  vertigineux, aux murs d’une 
blancheur monacale, aux vastes pavements 
de brique rouge. Des coffres sculptés des 
xXvVI® et xv® siècles, des tapisseries de 
Bruxelles, des miroirs hollandais, des tapis 


persans et, un peu partout, ces tentures 
brodées d’écussons que l’on appelle « repos- 
teros » et qui ornent les balcons espagnols 
les jours de grandes solennités. Les fenêtres 
cintrées, avec leurs profonds ébrasements, 
grillagés de bois suivant la mode italienne, 
laissent filtrer la lumière comme au travers 
d’un vitrail. Bien entendu, le fer forgé 
est à l’honneur : lustres, lanternes, torchères, 
pieds de table et même lits. Pour la plupart 
des chambres d’hôtes, ces derniers ont 
été exécutés par des artisans tolédans 
d’aujourd’hui, dans la pure tradition de 
la ferronnerie espagnole. 

Tel qu’il est, peuplé d’œuvres d’art d’une 
qualité rare, le palais de Tavera, quatre 
siècles après sa fondation, a le visage même 
que lui souhaitait son créateur : visage de 
faste austère, de splendeur dépouillée, 
tel que seule l’Espagne, pays de contrastes, 
sait en proposer l’exemple. E.S. 


Les chambres d'hôtes sont meublées dans le 
espagnol traditionnel. Elles ont volontiers un aspe 
cellule (ci-dessus) qu'accentuent la blancheur des 
et l'étroitesse des fenêtres aux embrasures profo 
défendues par des volets à claire-voie à la mode itali@ 
On retrouve curieusement le même effet de grillag 

haut de l'armoire aux multiples écussons polychra 
Dans la tradition de la Renaissance, la table-coiffe 
été habillée de velours à brandebourgs d'or, sous 
courte nappe de damas également doré : c'est la 
note de somptuosité dans un ensemble très dépo 


Copié sur d'anciens cartons, le mobilier des 
chambres ci-dessous s'intègre parfaitement dans 
monie générale : ce sont des artistes de Tolède qui 
réalisé sous la direction de la décoratrice mad 
Maria de Cardona. A gauche, le lit de fer forgé à 
colonnes est garni de taffetas jaune et de tulle b 
Devant la coiffeuse, un tabouret en X à grosses bd& 
de cuivre fait face à un miroir de fer forgé sorti lui 4 
des ateliers tolédans d'aujourd'hui, où se perpét 
tradition des ferronniers de la Renaissance espag# 


La chambre dite de sainte Ursule s'inspire du d 
d'un tableau de Carpaccio. Le lit de fer forgé est die 
rigueur toute monacale, en dépit de son baldaq 
glands. A la tête un médaillon aux armes de la maît 
de maison. L'embrasure de gauche est devenue écri 
grâce à un ingénieux apport de menuiserie. On remali 
ici tout particulièrement la délicatesse du travail du bi 
grillages qui tamisent la lumière et maintiennent 
les chambres au plus fort de l'été une fraîcheur const 


L'apothicairerie de l’hospice — la « botica » — est l’une des pièces 
les plus curieuses et les mieux conservées. Elle aligne ses pots, ses 
bouteilles de verre soufflé, ses jarres, ses cruches et ses cornues 
sur des étagères bordées d'azulejos. Le sol a conservé son pavement 
de brique. Mortiers, balances, pilons et mesures diverses ont pour 
support des têtes de chapiteaux romans. Au fond (photo ci-contre) 
une armoire en bois polychrome de la fin du XVIIe siècle révèle soixante- 
cinq tiroirs superposés, tous de décor différent. Ils contiennent encore 
les poudres, herbes et poussières de pierres précieuses dont la phar- 
macopée de l'époque faisait grand usage. C'est ainsi que la poussière 
de jaspe avait la réputation de guérir l'hydropisie, celle de saphir les 
douleurs de la tête, la topaze l'hémorragie et l’'émeraude le « haut 
mal », sans parler des pouvoirs quasi magiques attribués à d'autres : 
la perle philtre d'amour, le jade élixir d'immortalité, dont on glissait une 
pincée dans la bouche des défunts. Véritable laboratoire de l’alchimie 
médiévale, ia «botica» témoigne toujours de la volonté du généreux FIN 
cardinal : « héberger et soigner toutes les misères humaines ». 


LES CRÉATURES DE RÊVE DE JANINE JANET 


LE GOUT DES ROCAILLES TEL QUE LA 


FANTAISIE L’A FAIT BRILLER AU GRAND | © 


SIÈCLE INSPIRE SES SCULPTURES MODELÉES 
AVEC «LES BEAUTÉS DE LA NATURE » 


Es femmes au visage de perle et aux yeux d’obsidienne. Des torses d’hommes en écorce 
de bouleau. Des sphinges dorées à la feuille. Des sirènes écaillées de jais et drapées 
d’écharpes de coraux. Des oiseaux aux ailes de gypse, des chevaux aux crinières de 

plumes, des coquillages pour faire des fleurs, des feuilles pour faire des chevelures : l’insolite 
des formes et l’insolite des matières, pour Janine Janet, c’est tout un. Mais s’agit-il vraiment 
d’insolite ? : 

« Tout cela me semble à moi si naturel, si logique, dit-elle, donner un buste de femme 
à une croupe de chien, on me dit que c’est curieux. Pensez à une levrette. Une levrette, qu'est-ce 
que c’est ? Un chien femelle. Je veux représenter une levrette : j’associe le chien et la femme... » 

Les Égyptiens l’avaient fait avant elle, et toutes les mythologies du monde — à 
commencer par la grecque. Ce sont aussi les Grecs qui tapissaient certaines grottes de 
coquillages pour les vouer au culte des divinités de la mer. 

« En ce temps-là vous auriez été faiseuse d’idoles », a-t-on dit à Janine Janet. 

Mais pour elle, vraiment, tout est beaucoup plus simple ; l’univers bizarre qu’elle nous 
propose ne résulte pas d’une volonté de surprendre, il n’est pas même le fait d’une recherche 
délibérée. Tout se passe comme s’il lui était imposé. Si cet oiseau a les ailes en gypse et les 
pattes en ardoise, c’est parce qu’en imagination — ou en rêve, Janine Janet rêve beaucoup 
— elle l’a vu tel, et nécessairement tel. Voilà pourquoi elle refuse le parrainage des peintres 
grotesques et fantastiques : elle ne se sent nulle parenté esthétique avec eux. Arcimboldo, 
quand il assemblait des légumes ou des fruits pour en faire des visages humains, savait bien 
qu’il trichait. C'était même son honneur de tricher : la tricherie, ici, s’érigeait à la hauteur 
de l’art. Janine Janet, si on la presse de se définir, ne trouve rien de mieux qu’une compa- 
raison d’ordre végétal : « Je suis un cerisier qui donne des cerises, voilà. » 

Cette comparaison la trahit plus qu’elle ne le croit. Profondément instinctive, elle va d’abord 
aux choses de la terre, sûre qu’elle est de leur vérité. Les végétaux, les minéraux, les animaux 
— « tous, sauf les serpents! » — elle en a plus que le goût : la passion. Petite fille, elle 
ramassait les coquillages sur les bancs de madrépores de l’île de la Réunion, où elle est née. 
Elle les étalait sur le sable et en faisait des plans d’architecture. Dès cette époque elle éprouvait 
le besoin de structures solides, de compositions bien ordonnancées. Paradoxe peut-être, 
mais qui explique le caractère rigoureux de ses créations apparemment les plus fantaisistes. 
Celles-là même, qui ont l’air nées du pur caprice de la main remuant le matériau « à la vaga- 
bonde », ont commencé sur le papier, par un croquis sévère, par une manière d’épure. Janine 
Janet a fait quatre années de Beaux-Arts. Elle a préparé et réussi le concours du professorat 
de dessin — ce qui signifie qu’elle a suivi les cours d’anatomie de la faculté de Médecine. Un 
œil exercé le reconnaît sous les techniques les plus diverses : c’est la brusque inversion d’un 
revêtement de coquillages pour souligner l’obliquité d’un muscle du cou ou le volume d’un 
sein. Même en cordonnet de passementerie, un cheval reste un cheval, c’est-à-dire un animal 
anatomiquement juste. 

Avant tout Janine Janet est sculpteur. Elle part d’un bloc de terre, mais en le pétrissant : 
elle tient compte de l'épaisseur du revêtement qu'elle lui donnera. Un moulage est pris et 
deux épreuves tirées en plâtre : l’une sert de témoin et l’autre est travaillée au ciseau. Parcelle 
par parcelle, le matériau de revêtement est « essayé » et la place nécessaire à son incrustation 
aménagée en creux sur la forme de plâtre. Pour une coque de moule, le creux sera peu 
profond ; pour un bloc de cristal, ce sera une véritable excavation. Chaque élément dûment 
numéroté est soigneusement mis de côté, avec un repère correspondant sur le support. A la 
fin du travail, lorsque celui-ci a pris l’aspect d’une sorte de gigantesque scorie, un moulage 


A la manière d'un terme antique, dominant la baie de Saint-Tropez, une 
sculpture de Janine Janet (hauteur 2 m 80) orne la terrasse de la villa de 
M. Rico à Sainte-Maxime. Sur une armature de ciment spécialement traité 
en vue du plein air, le revêtement n'utilise que des coquillages et des madré- 
pores : nacre rose pour le socle, petits coquillages pour le buste, strombes 
pour la draperie, corail rouge pour les cheveux et scories marines vertes pour 
le coussinet qui soutient la conque — faite d'une infinité de petits éléments. 


Très classique de structure le buste de femme (haut. 75 em) n'est baroque 
que par le choix et le traitement des matériaux qui le constituent. Sur un socle 
d'ardoise, des blocs de quartz rose évoquent une mousseuse écharpe de 
tulle, dont la transparence met en valeur l'éclat du jais taillé, utilisé pour les 
épaules et le visage, les yeux sont en lapis-lazuli, les lèvres et les cheveux en 
mica. Au front, un croissant d'améthyste. Hubert de Givenchy le destine 
au vestiaire (pour les dames) de la piscine dans sa propriété de campagne. 


Dernière création de Janine Janet, un automate 
joueur de violon (haut. 20 cm), réalisé avec la colla- 
boration de l'ingénieur de la marine Pierre Laurent 
pour le mouvement. L'archet se meut à la cadence 
irrégulière de la mélodie d'accompagnement. On 
remarquera que seule la tête du personnage est 
sculptée : tout le reste — boutons de l'habit, volant 
et rubans de la culotte, manche et caisse de l'instru- 
ment — est fait de l'assemblage judicieux et minutieux 
de menus coquillages aux formes les plus diverses. 
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Des coquilles Saint-Jacques posées à plat, tantôt 
sur leurs faces internes, tantôt sur leurs faces 
externes, enrichissent un important miroir (1 m 50 de 
haut). Le mascaron inférieur est une touffe de corail 
blanc : les sirènes affrontées parmi les nacres pré- 
cieuses opposent leurs revêtements contrastants de 
patelles claires et de coques de moules sombres. 
Noter les trois coquilles sommitales, rappel d'un 
motif courant sous Louis XIV. Le miroir proprement 
dit contient des sels d'or qui lui donnent une patine 
rosée, en accord avec les tonalités du pourtour. 


Recouvert de passementerie, un cheval (haut. 
65 cm) pourrait illustrer une leçon d'anatomie. 
Le cheval orne un salon de la maison de couture 
d'Hubert de Givenchy. Les volumes du corps sont 
exprimés par une véritable calligraphie de cordonnet 
de soie, chef-d'œuvre de patience et de virtuosité. 
La crinière et la queue sont agrémentées de pompons 
de soie. L'ensemble, dans les tons bleu pâle et beige, 
est monté sur un socle recouvert de soie sauvage. 


in céramique à fond blanc et décor émaillé, un coq 
haut. 65 cm) occupe l’une des vitrines de la maison 
alenciaga. Janine Janet l'a imaginé pour faire 
endant aux tulipières pyramidales des autres 
itrines. Il sert également de tulipière. L'intérieur est 
reusé en un vase d'où jaillissent en panache les 
iges fleuries et leurs feuillages. On peut concevoir 
importe quelle garniture florale : quelques branches 
l'eucalyptus seraient d'un effet décoratif assuré. 
Du, pour l'hiver, une simple botte d'herbes sèches. 


définitif en est tiré — en plâtre encore s’il s’agit d’une sculpture d’intérieur, en ciment pour 
l'extérieur. Alors commence le travail d’incrustation ; travail minutieux et fertile en surprises 
pas toujours agréables. C’est la coquille qui casse, c’est la perle qui s’effrite, c’est la colle 
qui ne tient pas (car ce qui colle la pierre dure ne colle pas le cuivre, ce qui colle le cuivre 
ne colle pas la paille et ce qui colle la paille ne colle pas la nacre, etc.). C’est aussi le revête- 
ment qui, une fois terminé, réagit dans un sens inattendu : un phénix recouvert de sulfate 
de cuivre d’un admirable bleu a tourné au rouge brique, sous le regard navré de Janine 
Janet, avant de s’effondrer en une impalpable poussière. Dieu merci, les innombrables tiroirs 
de l’atelier regorgent, comme chez les alchimistes d’autrefois, d’une infinité de pierres, de 
débris végétaux de toutes formes et de toutes couleurs. Le matériau de remplacement a 
été vite trouvé : du mica. L'oiseau bleu est devenu oiseau de lune, voilà tout. 

Le ravitaillement en matières premières pose tout de même un certain nombre de pro- 
blèmes. Pour les coquillages, deux solutions : des vacances à la mer et... les poubelles du 
restaurant Prunier. Pour les végétaux, quelques « bonnes adresses » de fermiers, d’horti- 
culteurs et de bûcherons. Pour les pierres, le hasard des promenades ou (s’il les faut plus 
précieuses) les marchands spécialisés, auxquels Janine Janet, qui n’a jamais su retenir un 
nom technique (même pas ceux des coquillages dont elle connaît par cœur toutes les variétés), 
demande tout simplement « de cette pierre verte, Vous savez qui... » 

Parce qu’on remarque certaines de ses réalisations dans les salons d’Hubert de Givenchy 
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ou de Madeleine de Rauch, parce que les 
vitrines de Dior et de Pierre Cardin 
exposent ses créations, parce que Hermès a 
mis récemment en scène son Don Quichotte 
de cuir et de cuivre, parce que, depuis 
plusieurs années, l’amicale compréhension 
de M. Balenciaga lui offre les vitrines de 
l’avenue George-V comme un véritable 
banc d’essai, il est devenu courant d’associer 
le nom de Janine Janet à la haute couture. 
Elle en prend son parti, mais se demande 
s’il lui faut s’en féliciter ou s’en plaindre. 
Incontestablement, son succès « parisien » 
crée une équivoque entre elle et le public. 
Ainsi, on sait qu’elle décore chaque année le 
grand dîner de trois cents couverts qui est 
offert au Pré-Catelan par le prince Ali Khan 
à l’issue du grand prix de Longchamp. Mais on 
sait beaucoup moins qu’elle a aussi décoré — 
uniquement avec des matériaux à base de 
laine — les usines Prouvost de Roubaix 
lors de la visite de la reine d’Angleterre. Et 
l’on sait encore moins qu’elle est l’auteur 
des peintures murales du Centre de post- 
cure de Maisons-Laffitte (une commande 
de l’État) et que le pavillon du Vatican 
expose actuellement à Bruxelles un ostensoir 
en cristal et vermeil de sa composition. 

Au vrai, elle est habile à tout. Elle a fait 
des aquarelles (que Bérard admirait) ; 
des projets de décor de ballets ; des papiers 
peints panoramiques (l’an passé, à la rétros- 
pective des Antiquaires du salon des Arts 
ménagers) ; des motifs d’impression sur 
tissu ; des bas-reliefs, des bijoux, des 
marqueteries, des sculptures, des fontaines 
décoratives pour les terrasses et les jardins. 
et même, tout récemment, des automates. 

Baroque d’expression, classique de tem- 
pérament, Janine Janet se meut dans un 
monde « inactuel », c’est sa propre expres- 
sion — que l’on dirait volontiers surréaliste, 
si elle-même ne se voulait si sincèrement, 
si spontanément proche des choses de la 
nature et, par voie de conséquence, de la 
réalité. E: & 


Simplement dorée à la feuille, une sphinge de 
75 cm de haut (collection H. de Givenchy), femme 
et lévrier, représente l'aspect le plus fantastique du 
talent de Janine Janet. Cette créature a été imposée 
à son imagination en rêve. Mais l'artiste n'y voit que 
l'aboutissement d'un concept très simple : celui 
d' «animal femelle » (ici une levrette). Il n'existe 
pas de cloisons entre les espèces. La nature est une. 


L'écorce de bouleau, adoptée pour la sculpture 
ci-contre (haut. 1,80 m), correspond au goût 
profond de J. Janet pour les végétaux et d'une 
manière générale pour tous les produits bruts de la 
nature. La matière est traitée ici en lamelles juxta- 
posées, collées sur le support de plâtre. Par endroits, 
des «crevés », analogues à ceux d'un vrai tronc, 
révèlent une sous-couche foncée (la même écorce, 
mais sur sa face intérieure). Le modelé du corps 
humain s'en trouve accusé. La disposition des 
sombres et des clairs suit l'anatomie. Pour les 
bras et les petites cornes : des branches mortes. 


Une gerbe d is d'où jaillit 
un corps féminin (hauteur 
totale : 1 m 30) symbolise l'été 
et la moisson. Seul matériau 
de l'avoine et du blé. Les tiges 
ont été fendues une à une dans 
leur longueur et aplaties au fer. 
Pour le buste, elles sont 
appliquées en paquets de tons 
naturels différents suivant le 
modelé du corps. Aucune 
coloration artificielle. Toutesles 
parties foncées (sourcils, yeux, 
lèvres) sont rendues par les 
parties sombres de la paille. 
Figure mythologique, cette 
statue de Cérès fut exposée 
chez Cristobal Balenciaga. En 
elle se résume l'univers 
plastique de Janine Janet. FIN 
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_ Documents 


Le dossier enroulé d'un fauteuil de l'ébéniste 
grenoblois Pierre Achard, ci-dessous (qui fait partie 
d'un mobilier d'une collection lyonnaise comprenant 
un canapé, quatre chaises et quatre fauteuils), 
indique qu'il s’agit bien d'un siège de style Direc- 
toire, époque qui vit la création de ce motif. 


Des pieds tournés et cambrés en sabre confirment 
l'époque tardive de création de la chaise d'Achard 
ci-dessous, au centre, quiappartientau même mobilier 
que le fauteuil. En laissant le temps à la province 
(souvent en retard de deux ans) de céder à la dernière 
mode parisienne, on peut le dater des années 1800. 


Un seul détail permet de distinguer le fauteuil 
Achard reproduit ci-dessus à l'extrême droite 
(coll. Me Stuart de Clèves) des deux sièges placés 
à Sa gauche : le petit cube de bois sur lequel s'appuie 
le support d'accotoir est ici strié horizontalement 
alors que sur le premier fauteuil il est sculpté de trois 
cannelures verticales. Tous les autres éléments sont 
frères, ce qui montre bien comment les menuisiers 
variaient un gabarit quand il était mis au point. 
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Contribution à l’histoire du meuble français Un nom 


qui manque dans les grands dictionnaires spécialisés à 


4 


Pierre Achard, menuisier en sièges à Grenoble vers 1800. 


' A { 


Si quelque deux mille huit cents menuisiers et ébénistes de Paris et de la province 
ont pu être à ce jour inventoriés, il reste encore de nombreuses estampilles mystérieuses. 
Ainsi Pierre Achard est-il ignoré du plus important répertoire, le Salverte, mais aussi du 
Theunissen et de l’ouvrage très complet publié récemment par M. Nicolay. Par contre les 
dictionnaires de noms d’artistes, tels que le Benezit, le Thiemé et Becker, le Vial et Girodié, 
le recueil d’artistes grenoblois de M. Maignien et enfin le livre sur les menuisiers de 
M. Pierre Verlet citent tous un Pierre Achard menuisier-sculpteur, une date : 1750 (sauf 
M. Verlet qui donne 1800) ; une ville : Grenoble. 

Connaissance des Arts a demandé, il y a quelques mois, à ses lecteurs de se livrer à des 
investigations au delà de ces quelques renseignements et de rechercher des meubles estam- 
pillés P. Achard. Le dossier présenté aujourd’hui prend ainsi la valeur d’un document 
original, mais l’enquête reste ouverte car bien d’autres meubles de ce menuisier restent encore 
à découvrir. 

Jusqu'ici, seuls des sièges ont été trouvés. Il devrait exister cependant des lits et des 
meubles légers, consoles ou tables volantes, mais on retrouve moins facilement meubles 
et lits que sièges, car l’estampille reste cachée. En tout cas aucun meuble d’ébénisterie ne peut 
être de sa main puisqu'il était menuisier. 

Ces sièges sont tous de style fin Louis XVI et Directoire. Or la province marque toujours 
un retard de plusieurs années sur la capitale ; aussi peut-on penser que Pierre Achard 
exerça autour des années 1800. La date de 1750 fournie par les manuels est extraite des 
minutes de M° Rey à Grenoble. Ce serait donc celle de sa naissance, d’autant plus qu’un 
autre document des archives communales grenobloises cite un certain Théodore « fils de 


Pierre Achard, artiste » baptisé le 9 novembre 1780. Trente ans est bien l’âge plausible de 
la paternité. Là s'arrêtent d’ailleurs, dans l’état actuel des documents, les dates connues. 

Il reste le lieu d’origine, Grenoble selon tous les auteurs : selon les propriétaires de 
meubles d’Achard qui sont encore, soit des habitants de cette région, soit des Parisiens 
originaires de l'Isère. Achard est d’ailleurs un nom du Dauphiné. On se souviendra de la 
dynastie des Hache, ébénistes grenoblois, auquel Connaissance des Arts a consacré un article 
dans son numéro de juillet 1954. Les Achard forment au xvure siècle une lignée de sculpteurs : 
seul Pierre a fabriqué, semble-t-il, et signé des sièges d’une facture sobre qui demeurent 
les témoins incontestables de son existence et de sa personnalité, 


Second modèle connu de sièges estampillés par 
Achard, le fauteuil ci-contre est porté par des pieds 
carrés sans sculpture ; le dossier carré, la rigidité 
des lignes indiquent un style postérieur au Directoire 
et permettent de dater ce siège du début de l'Empire. 


Tous les sièges de Pierre Achard présentés ici sont 
de style Directoire et de deux modèles différents avec 
variantes : 1° un modèle à pieds cannelés et dossier 
enroulé ; 2° un modèle ci-dessous à pieds carrés et 
dossier droit. L'accotoir se termine par une coquille ; 
le dossier s'orne d’un motif claire-voie représentant 


une urne Louis XVI et des croisillons Directoire. 


Une tapisserie de Beauvais, caractéristique de l'époque 
Directoire par ses losanges, ses palmettes et ses oiseaux, 
permet de dater un mobilier de salon (collection de Me Maze- 
Sencier) dont la bergère ci-contre et le fauteuil ci-dessous. 
Ce modèle en hêtre laqué est conforme une fois de plus aux 
sièges reproduits à gauche à l'exception d'un détail : l'acco- 
toir s'accroche au dossier par une petite coquille haut placée. 


L'estampille de ce menuisier grenoblois, reproduite 
ci-dessus, offre la particularité de comporter un point entre 
le P et le À, placé non pas à l'alignement du pied des lettres 
mais à mi-hauteur, ce qui l'a fait prendre parfois pour Pachard, 
Elle se trouve généralement sur latraverse avant de ses sièges. 


Un vaste jardin japonais, 
planté d'espèces rares, 
encadre la résidence de 
l'ambassadeur de France à 
Tokyo. Une petite porte peinte 
en rouge vif, des balcons en 
glace sécurit rompent seuls 
l'ordonnance régulière de la 
façade basse. Des loggias du 
premier étage, sur lesquelles 
s'ouvrent les chambres, la vue 
immense s'étend jusqu'au 
Fuji-Yama, le volcan sacré. 


A Tokyo, M. Jean Démaret, architecte de la nouvelle ambassade 
de France, a voulu réagir contre une tradition périmée. En effet, 
sous prétexte que Versailles est le symbole le plus radieux du génie 
français, pendant bien des années il ne se construisit pas d’ambassade 
qui ne fût la réplique plus ou moins 1900 du Petit Trianon. Sous 
toutes les latitudes, la France était presque toujours représentée 
par un bâtiment solennel et incommode, aux grâces désuètes. 

Deux objectifs ont guidé M. Démaret. D'une part, répondre 
aux exigences du service administratif proprement dit aspect 
fonctionnel du problème. De l’autre, donner aux Japonais, selon 
ses propres termes, une image de la France susceptible de les frapper 
et de les émouvoir. 

Cette image se devait d’être résolument moderne. En effet, si la 
France jouit aujourd’hui au Japon d’un prestige culturel consi- 
dérable, elle le doit bien moins au passé qu’au présent. Toutes 
les expressions de l’art français contemporain passionnent les 
Japonais. A Tokyo, une exposition Picasso ou Le Corbusier fait 
accourir les foules. Et les cours du soir de l’Institut franco-japonais 
sont suivis avec ferveur par un public nombreux, recruté dans 
toutes les classes de la société. 

Dans un pays aussi imprégné de culture française une architecture 
conformiste eût surpris. L’audace, au contraire, s’imposait. 

L'ancienne ambassade s’élevait naguère au centre de la capitale. 
Ravagée par le terrible tremblement de terre de 1923 (trois cent 
soixante-dix mille maisons détruites, cent mille victimes), elle fut 
transférée sur l’une des collines qui dominent Tokyo, dans la demeure 
du prince Tokugava et de sa famille. 

En 1945, lors des bombardements 
américains, cette propriété fut, elle 
aussi, réduite en cendres. Il n’en 
subsista que les admirables jardins. 

C’est au milieu de ces jardins qui 
comptent parmi les plus vastes et 
les plus beaux de Tokyo que le 
Gouvernement français décida, après 
la guerre, de reconstruire l’ambas- 
sade, sur des données beaucoup 
plus importantes qu'autrefois, et 
en y ajoutant différents services 
qui étaient dispersés jusqu'alors à 
travers toute la ville. 

Dans la partie haute du parc, la 
résidence de l’ambassadeur de 
France érige aujourd’hui l’ordon- 
nance stricte, les volumes bien pro- 
portionnés de sa façade à un seul 
étage, revêtue de pierre blanche de 
Bourgogne. Une galerie couverte, à 
six piliers de béton brut, borde le 
rez-de-chaussée, de plain-pied avec 
des pelouses qui descendent en pente douce jusqu’au miroir d’eau. 
Au-dessus, des loggias-balcons, d’où l’on aperçoit par beau temps 
la cime enneigée du Fuji-Yama, le volcan sacré du Japon. 

Profitant de l’escarpement du terrain, on a séparé complètement 
l'habitation et la réception des bureaux de la chancellerie et des 
bâtiments de service. Ceux-ci, disséminés dans les bosquets, parmi 
les arbres rares, s'élèvent à flanc de coteau. en contre-bas de la 
maison principale, d’où ils sont invisibles. Une entrée particulière 
les dessert, proche de l’important carrefour de Tenguji. 

Au cours de voyages d’études qu'il fit à Tokyo, M. Démaret 
découvrit ce que la plupart des Français ignorent, à savoir que 
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l'archipel japonais est doté d’un climat rude, voire excessif. Il fallait 
que l’ambassade fût adaptée aussi bien à « la mousson des prunes », 
qui déverse ses trombes vers la mi-juin, qu’à la canicule et au froid 
(soixante-sept jours de gel par an, en moyenne). Il fallait surtout 
qu’elle fût capable de subir victorieusement les secousses sismiques 
dont la menace pèse toujours sur le Japon. L'architecture, donc, s’est 
pliée aux impératifs climatiques : galeries, porches, loggias, patios 
ont été aménagés pour abriter du soleil comme de la pluie ; 
d’autre part, les piliers de soutènement ont été calculés d’après les 
règles en usage dans le pays pour obtenir le maximum de sécurité. 

Le matériau choisi a été le béton brut et cela pour deux raisons : 
la première est qu’il vieillit très bien sous ce climat pluvieux ; la 
seconde, que les maçons japonais sont particulièrement habiles à 
le travailler. Ils choisissent avec soin le dessin des nœuds du bois 
de coffrage pour en tirer, après démoulage, un effet décoratif. Seules 
les façades sont revêtues de pierre importée de France. Les toits 
sont en cuivre rouge qui prendra avec les années la patine verte 
qu’on voit à ceux des anciennes pagodes. 

Dans la partie de la résidence consacrée à la réception, la distri- 
bution des lieux s’inspire de la coutume extrême-orientale. Par un 
jeu de paravents escamotables et de cloisons pivotantes, on diminue 
ou l’on augmente à volonté le volume des pièces. Le rez-de-chaussée, 
normalement séparé en salon, salle à manger, vestibule, etc., peut 
se transformer les jours de grandes fêtes — le 14 juillet, par exemple 
— en une seule et vaste salle ouverte sur les jardins. 

Par contre le premier étage est organisé à la manière européenne. 


La simplicité géométrique des lignes et des volumes se retrouve à la chancel- 
lerie, construite perpendiculairement à quatre terrasses en gradins, dans une 
partie de terrain très en pente. Le grand porche, aux angles relevés, s'inspire de 
l'architecture traditionnelle du Japon. De sa partie centrale, les eaux de pluies 
ruissellent au creux d'un bassin de rocailles, formant une cascade en miniature. 


Un patio, aménagé en jardin, commande les différents services consulaires. 
Les éléments de béton armé de la façade forment une sorte de quadrillage dont 
les parties pleines correspondent aux chambres fortes où dorment les dossiers 
secrets. Chaque bureau est précédé d'un balcon avec balustrade et auvent brise- 
soleil pivotant, en aluminium, pour parer à la chaleur qui sévit durant l'été. 


D. T—éù d Du di — à 


La fin des ambassades de type Trianon. A Tokyo, ambassade 
France ne renie ni son temps ni les pays qu’elle honore : conçue 
décorée par des artistes français avec des matériaux venus de 


France, elle à été bâtie selon les méthodes et les besoins japonais. 


! D'un côté l'habitation de l’ambassadeur, absolument indépendante. 
De l’autre les chambres, groupées par deux et qui constituent avec 
leurs salles de bains-dressing-rooms de véritables petits apparte- 
ments pour les hôtes de passage. 

Si, pour l'exécution du gros œuvre, on a utilisé uniquement 
la main-d'œuvre japonaise — extrêmement habile et bon marché 
— pour la décoration proprement dite l’on n’a fait appel qu’à des 
artistes français. En accord avec M. Démaret et son assistant, 
M. Belmont, M. Jean Pascaud a installé les salons et la salle à 
manger d’apparat, M. Jacques Adnet, le cabinet de travail privé 
de l’ambassadeur. Les architectes eux-mêmes ont dessiné le reste 
du mobilier aussi bien pour la résidence que pour la chancellerie. 

Pour réchauffer et animer la nudité des sols de marbre et des 
parois de bois naturel, rien n’était plus indiqué que l’apport de 
tentures. Des tapis de la Savonnerie aux teintes éclatantes, des 
tapisseries d’Aubusson d’après des cartons de Picart-le-Doux, 
Manessier, Hilaire, Rohner et Savin ornent presque toutes les 
pièces. Avec une statue de Louis Leygue et des bas-reliefs de 
Couturier, la jeune sculpture est également bien représentée. 

La note personnelle indispensable est apportée par des bibelots 
précieux, céramiques surtout, et par des grands bouquets, dispersés 
sur les tables par les soins de l’ambassadrice, Mme Armand Bérard. 

Nul visiteur occidental ne peut s’imaginer en parcourant cette 
ambassade, dont aucun détail ne fut laissé au hasard, qu’elle a été 
construite sans l’aide d’aucun appareil de levage, grâce à la technique 
millénaire de plans inclinés. Et cela en moins d’un an. 


Par beau temps, une longue galerie couverte, meublée de sièges confortables en 
rotin naturel, prolonge jusqu'aux jardins les salons de la résidence. Les soirs de 
fête, suivant la coutume japonaise, la vieille lanterne de pierre (à l'extrême droite 
sur la photo), vestige de la propriété du prince Tokugava — elle fut bombardée 
pendant la guerre — illumine les bosquets du feu tremblant de ses lampes à huile. 


Dans les pièces d’apparat, la nudité des parois est compensée par la qualité 
des matériaux : marbres polychromes d'origine japonaise dans le hall d'entrée 
(photo du centre) ; bois clair non verni, dans la salle à manger (photo de droite), 
décorée d'une tapisserie de Picart-le-Doux « le Filet ». Par un jeu de cloisons esca- 
motables, elle augmente ou diminue de volume suivant #e nombre des convives. 


Documents 


A l'étage supérieur de la 
chancellerie se trouvent les 
services culturels et le 
bureau de l'ambassadeur. 
Un couloir les dessert dont 
la paroi extérieure comporte 
une série de châssis cou- 
lissants auxquels corres- 
pondent, sur la paroi inté- 
rieure, ouvertures formées 
de lames de persiennes. 
Disposition très efficace 
pendant les jours chauds. 


La sculpture tient une 
large place dans la déco- 
ration de l'ambassade. 
Dès le seuil, une statue de 
Louis Leygue et deux bas- 
reliefs de Couturierles«Arts 
plastiques » et les «Travaux 
des champs » accentuent 
l'impression de positive 
résolution actuelle 

de l'architecture. FIN 
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PETITES ANNONCES SPÉCIALISÉES L 


Ü 
l 


Prix à la ligne (60 signes, lettres ou espaces) 85 mm : 1 050 F plus 6,95 % | 
de taxe. ie textes et fonds sont reçus à RÉGIE-PRESSE Connais- 

sance des Arts, 133, Champs-Élysées, C. C. P. Paris 2 303 87 ou au 
Serv. PETITES ANNONCES, 85 bis, rue Réaumur, Paris C. C. P. 600-554. 


contre les 
désagréments du 
désordre... 


ACHATS 


CHERC. gravures représentant imprimeries anciennes et anc. journa- 
listes célèbres. Ecrire FARVACQUE, 11, boul. de la Madeleine, Paris. 


Tapisseries anc. Henri AUMAITRE), 33, quai Voltaire. 
CHERCHONS Mantes XVIIIe, Denise GATEAU), Paris LIT. 02-95. 


CHERC. STATUE PIERRE ST JACQUES. Écr. RÉGIE-PRESSE 
N° 34 Y. 


ACHETONS meubles bois jaune, CHARLES X, bibelots romantiques, 
opalines, petits meubles XVIIIe siècle. RÉCAMIER, 50, rue de 
France, NICE. 


ACH. deux panneaux tapisseries de BERAIN, larg. environ 1 m 50, 
haut. env. 3 mètres. Faire offre RÉGIE-PRESSE N° 345. 


ACH. au plus haut cours: Armes anciennes, pistolets et toutes curio- 
sités militaires. JOHNSON, 16, quai du Louvre, Paris. CEN. 56-61. 


ACIH N°: 1,2, 3,4,6,15 et 65 C. des A. Écrire RÉGIE-PRESSE N° 34 X. 


VENTES 

VENDS tableaux XVIIe siècle. Toiles, cadres, bois sculpté. 
RÉGIE-PRESSE N° 33 1. 

VENDS Nes 3, 9, 13, 22, 29, 31, 32, 33, 35, 37 à 47. Faire offre RÉGIE- 
PRESSE 31 À. 


.--et ménagez-vous Écrire 
la satisfaction de 
retrouver vos revues, 
a l’instant même où PRESSE Re a « 
vous en avez envie, VENDS coll. compl. C. des A. reliée 1 à 76. Faire offre RÉGIE-PRESSE 
aussi impeccables De tente 6 1 
qu’au premier jour. 


Gaulle, Hayange (Moselle) 


VENDS C. des À. N°: 2, 3, 34 à 74. Écrire RÉGIE-PRESSE N° 34 W. 
VENDS C. des A. Nos 4 à 15. Faire offre RÉGIE-PRESSE N° 34 V. 


FONDS DE COMMERCE 


A CÉDER, cause santé, magasin antiquités avec petit immeuble, 
ville Midi, gros passage touristique. Écrire RÉGIE-PRESSE N° 34 U. 


en utilisant DIVERS 
J.B. DIETTE, Tea A 


ANCIENNE 
VERNI 


Atelier d'HORLOGERIE 
Restauration de pendules en Corne, BOULLE, 
Dépose et pose à domicile. 


auTHENTIC ENGLISH FURNITURE :\» 

d'art; interior decoration and specialist RESTORATION 
Services are available at reasonable prices at 

NT, place des Moulins, MONTE-CARLO. Tél. : 


MARTIN. 


\ULE 


Breveté S. G. D. G. 


objets 


026-59. 


|  RESTAURATIONS TAPISSERIES, TAPIS Orient et Aubusson 
SAVONNERIE, petit point. F. BLONDEAU Atelier, 11, rue 
Paul-Chatrousse. NEUILLY-SUR-SEINE. Tél. : SABlons 89-10. 


DORURE à la feuille sur bois LEGRAND-TARDIF 


et sur métaux — 29, rue Bayen. Tél. : ÉTO. 38-20. 
ET DIRECTION DE TRAVAUX DE DÉCORATION 


DORURE au mercure, copie d'Ancien, vernis vieil or, argenture, 
orfèvrerie, vermeil, J. STUDLER et Cie, 28, quai de la Rapée, 
PARIS (12°). Téléphone : DID. 62-00. 


ANCIEN 
RESTAURATION LAQUES 
\ BOUVERAT 
7, rue du Colonel-Oudot, PARIS (12). Tél. : 


« L'ANCIEN DANS LE 
GALERIE ALAIN CAPEILLERES 
d'Est.-d'ORVES, 925, 3° étage, MARSEILLE 

BIBELOTS TABLEAUX CHINE 
\ DES PRIX MARCHANDS 


Bulletin de commande à retourner à 
CONNAISSANCE DES ARTS, 13, rue Saint-Georges, PARIS (9°) 


MODERNE 
RECONSTITUTION 


DORian 73-22. 


Veuillez m'expédier : DÉCOR MODERNE » 


20). GTS 


——— Reliures ACLÉ (1 200 F l'unité) ST 


(nouveau modèle à dos rond) 


chèque bancaire 


CC. P.10031-20 PARIS RESTAURATEUR meubles laqués chinois, Coromandel. Décor tous 


Styles, XVIIe siècle. O.-C. CAPALDI, 2, rue de la Roquette (cour 
Mars), PARIS (11°), 


Somme que je vous adresse par (*) 


(trois volets) 
Le classement des revues d'une année nécessite deux reliures. 
Nom, prénom 
Adresse . 
Ville 


département 


Touie commande qui ne sera pas accompagnée du règlement 
correspondant sera expédiée contre remboursement. 


(*) Rayer la mention inutile. 


Directeurs de Connaissance des Art 


D.-W. RÉMON, H. FREREJEAN 


Dépôt légal 3° trim 
Imp. N° 702 ri 


ROQ. 56-29. 


GEORGES LUBRANO, MAITRE HORLOGER, 

», rue des Lions, PARIS (4e). TUR. 41-88. 
RÉPARATION - RÉNOVATION - RECONSTITUTION 
TOUTE HORLOGERIE ANCIENNE ET MODERNE 
Oiseaux chanteurs musiques - baromètres anciens. 

Avec garantie totale. 
DEPOSE ET POSE A DOMICILE 


RESTAURATION de pendules ançignnes et de bijoux anciens par 
spécialiste, GILLET, 19, rue d’Arcolge, PARIS (4°). ODÉ. 00-83. 


DEMANDES D'EMPLOIS 


DÉCORATRICE 24 ans, anc, étud. Bx-Arts, tr. bonne dessinatrice 
conn. styles, sachant exécuter maquettes, cherche poste décorateur, 
antiq., archit., évent. trx à dom. Écrire RÉGIE-PRESSE No 34 T. 


Draeger Frères ; couleurs : 
Bobigny : pages 


illustration Bobigny 3531. 


Couverture 
llustration 


Paul Dupont, 
noires et façonnage : 


RL AS À | 


7 


BOUCHARD Aie & Ps, a BEAUNE 


J. FAIVELEY, À NUITS-SAINT-GEORGES 
GEISWEILER & Frs, A NUITS-SAINT-GEORGES 
POULET PÈRE & Fizs, A BEAUNE 
ANTONIN RODET, a MERCUREY 
ROPITEAU Frères, A MEURSAULT 


CHarLes VIÉNOT, a PREMEAUX par NUITS-SAINT-GEORGES 


NN évociants-Eleveurs 


en Grands Uins de “Bourgogne 


représentent des siècles de tradition 
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